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PINACOTECA VIRREINAL 
DE SAN DIEGO 


La Pinacoteca Virreinal 


de San Diego. 


- de estilo barroco, 


. La riqueza arquitectónica de México la constituye sus 
__.-snumerosos conventos, templos, casas, fuentes y plazas 
_ de la colonia. Cuanto más se les contempla y se adentra 

_ la mente en estos viejos tesoros, más sorprende la atrac- 
ción y deleite que encontramos en ellos. Romero de 


Terreros nos dice, refiriéndose a los templos: “son tan 
extraños y bellos que solamente pueden verse parecidos 
en el Indostán”. 

Hablaremos del edificio que ahora lleva el nombre de 
“Pinacoteca Virreinal de San Diego”; su historia resulta 
muy interesante, sufrió los embates del tiempo y las le- 
yes de múltiples gobiernos que habían reducido el edifi- 


cio casi a ruinas. 


En el siglo XVI, llegó a México un grupo de monjes 


_ Franciscanos reformados, los Dieguinos, orden de frailes 
descalzos llamados también del Perdón, capitaneados 


por fray Miguel de Talavera. Comenzaron a construir el 


convento el 27 de junio de 1591, terminándolo el 12 de 


septiembre de 1621. Los frailes, con voto de pobreza, 
fueron potegidos por un rico matrimonio: don Mateo 


-—Mauleón y doña Juana de Arellano, quienes se constitu- 


yeron en patronos y fundadores del convento, reserván- 
dose la propiedad y el dominio del mismo puesto bajo la 
advocación de San Diego de Alcalá, 

Los frailes se vieron obligados a celebrar cada año una 
ceremonia, en la cual entregaban las llaves del convento 
al señor Mauleón, quien a su vez se las devolvía, simboli- 
zando asi el préstamo del edificio por un año mas. 

En el siglo XVIII construyeron una hermosa capilla 
“Nuestra Señora de Los Dolores,” 
también modificada, conservando hasta ahora algunas 
huellas de su antiguo esplendor. Durante el XIX, sufrie- 
ron el convento y la iglesia un cambio total, se destruyó 
la belleza de sus altares churiguerescos, cambiaron sus 
proporciones, quedó finalmente una construcción de es- 
tilo neoclásico. 

Consecuencia de las leyes de reforma, la exclaustra- 


ción. El convento fue fraccionado y sus tesoros abando- 


nados en manos indolentes. Ya en nuestro siglo, la igle- 
sia fue abierta al culto, pero se cerró nuevamente en 


- 1926. 


En el sexenio del presidente Adolfo López Mateos, 
quien daba gran importancia a las raíces de nuestra cul- 
tura, se decretó que en el edificio fuera exhibida la co- 
_ lección de pintura Virreinal, constituyéndose en esta 
"forma uno de los museos más importantes representati- 
vo del mestizaje. Contribuyó eficientemente la señora 


Amalia Castillo Ledón, quien ocupaba la Subsecretaría 
de la Cultura. El arquitecto Edmundo Zamudio se en- 

cargó de la reconstrucción, esforzándose por no alterar 
su fábrica anterior. Levantó el atrio, hun de cerca de 
dos metros, haciendo desde luego peligrar la estabilidad 
del mismo. El edificio quedó = el mera so estilo neo- 
clásico, implantado a fines del siglo XVIII por el dustre 
escultor y arquitecto a Manuel Tolsá. Es ahora 
la Pinacoteca Virreinal de San Diego un edificio pleno 
de austeridad y elegancia. Llama la atención, sobre todo, 
el claustro con sus arcadas tradicionales, donde aún pue- 


ce Diem. 


de respirarse el ambiente místico de los frailes Diegui 
nos. Sus torres neoclásicas y la espléndida fachada hacen 
del atrio un lugar propicio a la ensoñación. 

Contribuyeron a formar el mu 
artistas y maestros de la historia del arte: el licenciado 
Gonzalo Obregón, fungió como asesor histórico; los cri- 
ticos de arte Francisco de la Maza y n 
dedicaron sus esfuerzos a encontrar paternidad a pintu- 
ras sin firma muy deterioradas. Junto a ellos, Hilda Co- 
lar que dirigió al grupo del Talier del pr x 
Sanchez Lemus, los sefiores Ray mundo Rodriguez, Héc- 

tor Trillo y Miguel Galarza, quienes sometieron muchos 
de los cuadros a tratamientos de conservación y restau- 
ración colaborando en esta tarea la señorita Dolores Fer- 
nández. El archivo del Museo conserva las fotografias 
que registran el difícil proceso de transformaci 
cuadros. La museografía estuvo a cargo del R.T 
lavera. 

En la actualidad forman la Pinacoteca Virreinal siete 
salas: el soto coro, la nave principal, dos capillas, el pa- 
tio del claustro, el alto coro y los corredores del claus- 
tro. 

Como consecuencia de las excavaciones del metr: 
edificio sufrió una nueva TAR que comenzó 
de mayo de 1972, para terminarse en agosto de 1973, 
Fue financiada por el Gobierno a través de la Secretari 
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- de Obras Públicas y costó un millón de pesos. 


Los arquitectos Luis Ortiz Macedo y Flavio Salaman- 
ca realizaron las modificaciones arquitectónicas y las 
m aficas. Se restauraron los marcos que el Institu- 
to Nacional de Bellas Artes conservaba para adaptarlos 
al estilo y época de cada cuadro. Un grupo de doradores 
cholultecas trabajó varios meses en la especialización. 

Este Museo tiene un gran ritmo cultural, es muy ad- 
mirado por su acervo pictórico que ha venido a engran- 
decerse con algunas adquisiciones y donaciones. 
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Origen y Trayectoria 


de la Pintura en 


la Nueva España 


La pintura barroca de la Nueva España se funda en 
tres grandes maestros: Simón Pereyns, Baltasar de Echa- 
ve Orio y Sebastián López de Arteaga, tres pilares que 
sostienen la estructura de tres siglos de arte pictórico. 
Para entenderlos, debemos remontarnos al Renacimien- 
to Italiano, cuya fuerza e imaginación avasalló a toda 
Europa; su magnificencia llega aun hasta nuestros días. 
Los artistas del mundo occidental trataron de seguirlos; 
desde el siglo XV, hasta casi fines del XIX, se observa en 
ellos la influencia renacentista. Los pintores italianos 
crearon una religión del hombre, exaltaron su dignidad 
y su potencia, el hombre es el punto esencial de todo 
lo existente. Miguel Angel decía que el Universo giraba 
en derredor del hombre. En el estudio de la antigiiedad 
clásica encontraron ayuda inigualable, también en la fi- 
losofía humanística. Los renacentistas fueron portado- 
res de un mensaje de belleza y libertad creadora. 

Lógico es pensar que los tres maestros citados, aun- 
que de diferentes paises, estuviesen cautivados por el 
mundo del Renacimiento y los historiadores encuentran 
en sus trabajos la trascendencia renacentista, 


SIGLO XVI SIMON PEREYNS. 


Primer pintor que llegó a la Nueva España en 1565, 
nacido en Amberes. Fue invitado a venir por el entonces 
virrey Gastón de Peralta. Pronto cundió su fama y los 
grupos de pintores comenzaron a envidiarlo. Antes de 
llegar a la Nueva España estuvo en la Corte de Madrid 
y el Rey, cautivado por el arte del flamenco, le permitió 
pintar a su familia y a toda su corte. Fue admirado no 
solamente por su forma de pintar sino también porque 
ponía amor y fe en su trabajo. La gloria de que vino pre- 
cedido y las distinciones que para él tuvo el Virrey Gas- 
tón en Peralta, motivaron que Pereyns fuera llevado an- 
te el Tribunal de la Inquisición acusado de herejía. Se 
culpa principalmente a Francisco de Morales, que traba- 
jaba con el artista en un retablo de la iglesia de Malinal- 
co (mismo que ha desaparecido). La Inquisición se pres- 
taba, por su funcionamiento, a toda clase de venganzas 
personales y a la menor sospecha imponía las más crue- 
les sentencias. Los pintores que lo odiaban tejieron en 
su contra una serie de calumnias que colocaron a Pe- 
reyns ante el Tribunal de la Fe. 
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Francisco de Morales dijo que Simón le habia confia- 
do que su padre lo aconsejaba dedicarse a pintar retra- 
tos y que esto le parecia bien al propio Pereyns. Formu- 
16 dos acusaciones mas que el Tribunal juzgo muy graves 
y el dia 10 de septiembre de 1568 ante Fray Bartolomé 
de Ledesma declaró Simón, haber dicho a Francisco de 
Morales cuando este le decía, cuán grande pecado era 
estar los hombres y las mujeres amancebados. . . “que 
no era tan grande pecado el echarse un soltero con una 
soltera como si fueran casados”. Pereyns fue llevado al 
martirio; atestiguan sus amigos de entonces, que lo su- 
frió con estoicismo y que, para su desgracia, Pereyns no 
pronunció ni una palabra en su defensa pues no sabía 
hablar castellano, apenas sí lo entendía. 

El Tribunal de la Fe condenó a Pereyns a pintar —a su 
costa— La Virgen de La Merced con la condición de te- 
ner por cárcel la ciudad de México. Se cuenta que cuan- 
do los carceleros vieron terminada la pintura, se impre- 
sionaron tanto por su belleza que inmediatamente fue- 
ron ante los jueces a implorar para Pereyns su perdón; 
éstos a su vez quedaron tan sorprendidos de la expresión 
de Piedad de la Virgen que perdonaron al inocente artis- 
ta. Desde entonces, en memoria de tal hecho, la Virgen 
se llamó: ‘‘La Virgen del Perdón”. 

Esta pintura, se conservó largo tiempo en la Catedral 
Metropolitana, hasta que el incendio de 1967 destruyó 
la obra maestra del más famoso pintor del siglo XVI. 

Toussaint nos dice que Pereyns pintaba con rapidez, 
a grandes pinceladas y su pintura de la impresión de in- 
conclusa. Con Francisco de Morales pintó muchos reta- 
blos en Provincia, considerados muy bellos; se señalan 
como los más importantes los de la iglesia de Malinalco, 
Tepeaca, Ocuila y Huejotzingo. 

En la Pinacoteca Virreinal se conservan dos tablas del 
artista: Santa Cecilia y La Sagrada Familia. Las dos son 
magnificas, de características renacentistas: belleza en 
la línea, sobre todo en rostros y manos. En el Renaci- 
miento, las formas de los personajes, aun de los santos, 
tienden a ser voluptuosas y los rostros mantienen una 
expresión de serenidad. Los colores son siempre vivos y 
en el caso de pintores venecianos, muy fuertes. La Sagra- 
da Familia posee un carácter absolutamente renacentista 
y sus personajes están envueltos por un halo poético. 
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El Siglo XVII y 


la Dinastía de los 


El siglo XVII marca el esplendor de la Pintura Barro- 
ca. De acuerdo con la corriente renacentista, había en la 
Nueva España un grupo de pintores que trataban, unos, 
de seguir a Simón Pereyns y, otros, a Baltasar de Echave 
Orio, apodado ''El Viejo”. Este gran artista nació en la 
Villa de Zumaya, provincia de Guipúzcoa en las Vascon- 
gadas. Los historiadores citan la fecha de su nacimiento 
hacia 1547, aunque resulta difícil proporcionar informa- 
ción exacta y definitiva. Si hay la certeza de que llegó a 
México muy joven, con su estupendo bagaje de conoci- 
mientos hacia el año de 1582, mismo en que contrajo 
matrimonio con una paisana suya, Isabel de Zumaya 
Ibia, a quién llamaban “La Zumaya”. Se dijo que de 
ella aprendió a pintar Echave; a esta mujer se le atribu- 
yó el San Sebastián que estaba en el Altar del Perdón de 
la Catedral Metropolitana y que desapareció durante un 
incendio. Pero don Manuel Toussaint, uno de los más 
empeñosos investigadores para esclarecer la vida y la 
obra del pintor, cree que Echave aprendió de Francisco 
de Zumaya Ibia (padre de Isabel de Zumaya Ibía). Sin 
embargo, no hay ninguna certeza al respecto, porque en 
toda la pintura del Virreinato, no se encuentra ningu- 
na pintura firmada por Francisco, y en cambio, sí se le 
ubica trabajando hacia 1584 para unas obras en la Cate- 
dral de México, Francisco ayudaba a Andrés de la Con- 
cha en el artesonado de la nave central; hizo también 
cuatro encerados para la capilla del Sacramento y doró 
los púlpitos. En múltiples lugares vemos a los artistas 
trabajando con un gran entusiasmo digno del Siglo 
XVII, y sin duda fue este ambiente, el que forjó el espi- 
ritu de Echave; espiritu de exaltación en el arte. No en 
las mismas fechas, pero sí el mismo siglo, se encuentra a 
Simón Pereyns trabajando en un retablo, a Cristóbal de 
Almería dorando las rejas del Altar del Perdón y las de 
la Capilla del Santo Crucifijo, y a Nicolás de Tejeda ha- 
ciendo dos encerados con San Pedro y San Pablo, para 
los ojos de buey de la portada principal. Diego de Bece- 
rra pintó la reja de la Capilla del Sacramento y Martin 
Garcia decoró con estilo romano la Sacristía. Este fer- 
vor y ritmo de trabajo, tanto en pintores como esculto- 
res y doradores, nos recuerda a los artistas florentinos 
del Renacimiento, que vivían verdaderamente felices, 
agrupados en talleres, para llevar a cabo las obras que 
surgían de su ardiente imaginación. 


La Nueva España brindó a Echave Orio espléndido 
marco para que desplegara sus conocimientos y técnica 
extraordinaria; fundó una escuela mexicana de pintura 
en la que tuvo numerosos discípulos. Se convirtió así 
en el más afamado y clásico pintor del siglo XVII. Exis- 
tió además la circunstancia favorable de que la Iglesia se 
preocupaba por construir numerosas iglesias y conven- 
tos; requiriendo la ornamentación pictórica, llamaba a 
los más expertos artistas. Por otra parte, a fin de quitar 
al pueblo su idolatría, sacarlo de siglos atrás de sus 
creencias y fantasías, y la preocupación de las familias, 
por tener en su casa diez o más pinturas con tema reli- 
gioso pues de lo contario arriesgaban ser acusados de he- 
rejía ante el Tribunal de la Inquisición, proporcionaba a 
los artistas mucho trabajo, además de magnifico merca- 
do. La sociedad y el pueblo aceptaban la buena pintura 
y, aunque los pintores no eran bien pagados, sí en cam- 
bio exaltados, tanto por la iglesia como por la sociedad. 
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Todos estos elementos contribuyeron a dar dignidad y 
esplendor a la Pintura Barroca. 

El arte de Echave fue tan excelente y su pintura tan 
vigorosa, que olvidaron a sus antecesores. Los historia- 
dores creen que su pintura nada tiene que ver con Mé- 
xico y más bien podría pensarse en la escuela de Pe- 
reyns o de Martín de Vos, pintor que estuvo varios años 
estudiando en Italia la escuela renacentista, y que se 
traduce en la misma modalidad: ángeles rubios y desme- 
lenados, linea vigorosa en la musculatura, piernas mascu- 
linas con pantorrillas musculosas, pies con dedos grue- 
sos, y muchos detalles que orientan hacia la escuela fla- 
menca. El colorido firme y muy vivo, recuerda a los pin- 
tores venecianos asi como la luz que pone en la vuelta 
de los paños. No es de extrañar estos atributos en la pin- 
tura de Echave, pues ya se ha dicho que todos los euro- 
peos siguieron la escuela italiana que deslumbraba al 
mundo, y cabe señalar aquí, que Echave toma estos ele- 

mentos antes doselos para transmitirlos como suyos; 
es decir, modificándolos con su genio, con su carácter. 
Después cambia su gusto haciéndose más sobrio, y su 

olorido seméjase al de los pintores españoles del 1600. 
En cuanto a los temas se lo trasmitían de uno a otro pin- 
tor con muy poca variación durante el siglo XVII. 

Echave Orio fue hombre honesto y sencillo. En su 
matrimonio con Isabel de Zumaya Ibía tuvo un hijo, 
también pintor, al que para distinguirlo del padre, le lla- 
maban; “El de los Azules”, porque ponía en el fondo de 
sus cuadros la tonalidad azul. 

En la obra de Echave Orio se cuentan varios martirios, 
que se clasifican dentro de la escuela española por su so- 
briedad y colorido. Abandona el artista la orgía de color 
de los italianos que, desde Simón Pereyns, subyugaba a 
los 1 pintores y da preferencia a los tonos grises y ocres. 
otable: sus mártires no tienen el acento torturado 
ian los E los pintores del siglo XVIII, y como 
Toussaint, más bien parecen narraciones infan- 
tiles llenas de ingenuidad y sencillez. 

La perso cacalidad de Echave fue tan fuerte que desper- 

interés entre los investigadores y, los que han 
aa en su vida y obra, comprueban que hay una 
] uy grande de pinturas atribuidas a él que va desde 
1601 hasta 1649, pero seria imposible que todas fueran 
de este artista, puesto que nació en 1547. Muchas de es- 
tas pertenecen a su hijo, “El de los Azules”, y por equi- 
vocación han sido atribuídas a Echave. Su pintura más 
antigua es un San Cristóbal de proporciones gigantescas 
fechado en 1601, se encontraba en la iglesia de San 
Francisco; los retablos se componían de varias tablas y 
es posible que las pinturas notables que se conservan 
hasta la fecha hayan pertenecido a ese retablo; podría- 
mos citar: La Visitación, La Porciuncula, La Anuncia- 
ción; de otro retablo: el San Aproniano, que data de 
1612, y de otro proceden: La Adoración de los Reyes y 
La Oración en el Huerto. Además de las mencionadas 
que están en La Pinacoteca Virreinal, existen otras cua- 
tro en la Catedral Metropolitana, que son retratos de los 
primeros arzobispos de México: Fray Juan de Zúmarra- 


mi 


ga y Fray Alonso de Montúfar, Fray García de Santama- 


ría y Fray García Guerra. 
Echave fue muy prolífico, la lista de pinturas que 
existen de él es abrumadora y nombraremos solamente 


“Sta, Ana” 

Baltasar de Echave Orio 
Oleo sobre tabla 
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San Juan Bautista 


las más notables: Un Cristo atado a la Columna que esta 
en el viejo convento del Carmen, un San Bernardo, y 
Los Niños Justo y Pastor, en el Convento de Churubus- 
co. En Puebla, en el colegio del Estado, hay un cuadro 
de La Purísima Concepción. Pertenece a la colección de 
don Mariano Bello una Cabeza de Cristo Crucificado 
y cerca de Cuautitlán en el templo llamado del cerri- 
to, hay un San Pedro y un San Pablo atribuidos a Echa- 
ve. 

Por todo lo que se ha visto a través de su biografía, 
nos damos cuenta de que fue, sin duda, el egregio pintor 
del siglo XVII, y al que trataron de seguir numerosos 
discípulos. Sus características como hombre y como ar- 
tista son notables; es difícil encontrar otro que reúna 
sus cualidades. Cuanto más se le estudia más trascenden- 
te resulta su obra. Está considerado como el mejor de 


los maestros de la escuela española, en la Nueva Expaña. 


Le sigue su hijo. 


BALTASAR DE ECHAVE IBIA. 

Nació hacia 1583. La fama del padre pesaba sobre él 
y no pudo brillar con luz propia. No ha sido apreciada 
su Obra. Hay que estudiarlo pacientemente, observar la 
delicadeza de sus pinturas. Con excepción de Echave 
Orio y Simón Pereyns, a todos los pintores se les puede 
encontrar fallas en algunos de sus cuadros, pero recorda- 
remos que en la Nueva España, y sobre todo en el siglo 
XVII, comenzó un mercado espléndido para los pintores 
que los obligaba en ocasiones a trabajar sin la minuciosi- 
dad debida. A Echave Ibía, los historiadores lo encuen- 
tran disparejo en su trabajo; sin embargo, las obras su- 
yas en la Pinacoteca Virreinal son de exquisita factura, 
especialmente Los Evangelistas. Los fondos azules en to- 
das sus pinturas, tienen la característica que usó para 
distinguirse del padre, y por lo que le llamaron “El de 
los Azules”, pero su dibujo es de suma delicadeza, y sus 
figuras tan finas y atrayentes que es difícil encontrar en 
los artistas que le siguen igual exquisitez. Echave Ibía te- 
nía la costumbre de pintar el mismo rostro a las virge- 
nes, quizá vivió obsesionado por el amor materno y, el 
rostro repetido, sea el de su madre, la famosa Zumaya. 


En La Virgen de la Sirena y El Retrato de una Dama, a- © 


parece el mismo rostro; estos cuadros están fechados en 
1625. El Martirio de Santa Catalina, que estaba en el 
convento de Santo Domingo fue terminado en 1640. 
Otro de sus admirables trabajos es La Vida de San Fran- 
cisco del Convento grande de México. 

Los personajes de Echave Ibía, enmarcados por el 
paisaje, tienen como fondo a las montañas, demostran- 
do que prefiguró lo que sería la pintura. 

Los investigadores no proporcionan muchos datos 
biograficos acerca de éste sutil y gracioso pintor. Sólo 
sabemos que se casó en 1623. Tuvo un hijo al que apo- 
daron “El Mozo”, pintor también. 


BALTASAR DE ECHAVE RIOJA. 

Nació en México, fue bautizado el 30 de octubre de 
1623. Trabajó para la temible Inquisición. Estuvo en el 
taller del famoso pintor Sebastián López de Arteaga, y 
que quizá de él aprendió el claroscuro de sus cuadros, 
pero no es de creerse porque no tiene ninguna influencia 
de López de Arteaga, ni de ningún otro pintor de su é- 
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La Virgen de la Sirena 
Baltasar de Echave Ibia | 
Oleo sobre tela _ 
2.91 21.22 


Sn Lucas 

Baltasar de Echave Ibia 
Oleo sobre Lamina 
0.43 x 0.44 


poca. Representa al barroquismo y al manierismo. 


Su biografia nos da un dato curioso. Los Inquisidores 
le encargaron “al Mozo” un trabajo y le entregaron una 
estampa para que la copiara exactamente igual. “El Mar- 
tirio de San Pedro Arbues”. Le ofrecieron por el trabajo 
la cantidad de $ 100.00. Cuando terminó la pintura, la 
llevó a los Inquisidores y pidió la suma ofrecida, pero 
no quisieron pagarle y le enviaron un oficio al fiscal para 
que el juzgara el asunto; determinó que la pintura era 
buena, pero no lo suficiente como para pagar lo prome- 
tido y le ofrecieron solamente $ 80.00. El pintor se dis- 
gustó mucho y no recibió el dinero, prefiriendo hacer 
nuevamente la pintura ya sin el modelo. El 20 de sep- 
tiembre de 1667, volvió de nuevo ante el Tribunal lle- 
vándola para exigir los veinte que le regateaban. El fiscal 
que intervino de nuevo, dijo que la pintura era buena 
pero que no debia darle los veinte pesos sino diecio- 
cho. Esto nos demuestra el trato que los Inquisidores da- 
ban a los artistas. 


“El Mozo” murió a los cincuenta años. Se supone que 
en la pobreza porque no hizo testamento. 

Sus obras más importantes son: El Martirio de San 
Pedro Arbues y El Entierro de Cristo. Este cuadro, es 
representativo del barroquismo y el manierismo. Tiende 
Sn Juan Evangelista 
Baltasar Echave Ibía 
Oleo sobre tela 
2.11 x 1.27 
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Sn Juan Evangelista 
Baltasar Echave Ibia 
Oleo sobre lamina 
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hacia lo espectacular, sin embargo, es un cuadro impor- 
tante por el juego de luces y la colocación de sus perso- 
najes. El claroscuro hace pensar en Zurbarán. El tema 
está tratado en forma original. Los personajes definitiva- 
mente teatrales demuestran el manierismo. Las pinturas 
de Echave Rioja gustan mucho y en su época le llama- 
ban: “El Apeles Mexicano”. El Martirio de San Pedro 
Arbues, nos trasmite un sentimiento estético y dramáti- 
co. Los paños de la túnica del Santo caen con suavidad y 
tersura dando impresión de poder tocarlos. El rostro del 
mártir tiene expresión de gran sufrimiento y se acentúa 
ya, en esta pintura, el carácter que posteriormente po- 
nen los pintores en sus martirios: el dolor, el sufrimien- 
to, el misticismo. El rompimiento de “gloria” en la par- 
te superior contrasta con los personajes de la parte ba- 
ja, pues los querubines dan una nota alegre, festiva; pa- 
rece que bajan a coronar al Santo. Un arcángel en escor- 
zo con vestiduras rojas y volantes y cabellera rizada, nos © 
da las características del barroco. 

Echave Rioja tiene otros cuadros en la Catedral de 
México; representan la vida de Santa Ana. En la Catedral 
de Puebla decorando la Sacristía, El Triunfo de la Reli- 
gión y El Triunfo de la Iglesia. 

“El Mozo” fue pintor vigoroso, y en su Entierro de 
Cristo, muestra influencia del Caravaggio. 
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Los dos Ermitaños 
Baltasar de Echave Ibia 
Oleo sobre lamina 

0.40 x 0.51 


El bautizo de Jesus 
Baltasar de Echave Ibia 
Oleos sobre lamina 
0.78 x 0,61 


Sebastian López 
de Arteaga. 
(El Enigmático) 


Llega a la Nueva España hacia 1642. Pintor extraor- 
dinario cuyo genio y habilidad pone en dificultades a los 
investigadores que posteriormente trataban de llegar a 
un acuerdo: las obras del artista presentan diferentes 
técnicas y corrientes y les parecia imposible que cuadros 
tan disímbolos, fueran del mismo autor, por lo que le 
nombraron “El Enigmático”. 

La vida de Sebastián López de Arteaga, como la de 
casi todos los artistas de esa época, se desenvuelve entre 
luchas y avatares. Sebastián solicitó venir a la Nueva Es- 
paña a trabajar con los Inquisidores. Desde ese punto de 
vista, la imaginación vuela al ambiente fanático y temi- 
ble de entonces. Aseguran que se ofreció como pintor 
de imaginería, y es posible que haya sido así, y se pien- 
sa, que los inquisidores le hayan robado mucho tiempo 
en trabajos distantes del arte, pues su obra en el campo 
pictórico es magnifica, pero muy corta. Son pocos los 
cuadros que de él se conocen. 

Su biografía, escrita por Manuel Toussaint, nos dice 
que nació en Sevilla y fue bautizado el 15 de marzo de 
1610, en la parroquia de San Salvador. Su niñez fue tris- 
te y desamparada, murió su padre cuando él era aún 
muy pequeño y la madre, Inés de los Reyes, lo confia 
a un amigo de la familia, quien lo llevó consigo a Ecija. 
Regresó a Sevilla, sin que se precise la fecha, pero se 
cree que fue en 1620 por una información de legitimi- 
dad que promovió la madre. Contrajo matrimonio con 
una sobrina suya, Juana de Arteaga. Y hacia 1633, otor- 
gó en Sevilla escritura de dote por veinticinco mil mara- 
vedis que había recibido en su matrimonio con Juana 
Salinas. Se acostumbraba entonces cambiar de nombre 
y es de creerse que Juana de Salinas, no sea otra que la 
misma Juana de Arteaga, su primera mujer. Comprueba 
la costumbre de cambiar de nombre, el hecho de que 
Sebastián en ocasiones se firmaba López de Arteaga y 
otras Sebastián Ortiz de Arteaga. 

Sebastián López de Arteaga estuvo varios años en Se- 
villa, en el taller de Zurbarán. Allí toma carácter y fir- 
meza, aprende de su maestro el rigor en el dibujo, la se- 
veridad en la composición y el claroscuro que lo distin- 
gue, y que siguieron tantos pintores españoles, así como 
de otros paises. Sorprende en Sebastian la diversidad de 
técnica y color en sus cuadros, pues si bien en Los Des- 
posorios de la Virgen, nos muestra la escuela renacentis- 
ta italiana, tanto por el colorido, como por la suavidad 
en la composición, en La Incredulidad de Santo Tomás, 
destaca la escuela Zurbaranesca (fondos oscuros). Es de 
notarse el carácter varonil de Cristo, tan extraño, pues 
la mayor parte de los pintores nos han dado a conocer a 
Cristo con formas frágiles, delicadas, y en este cuadro, 
podemos admirar un Cristo bellísimo, fuerte; casi atléti- 
co. López de Arteaga recrea también una atmósfera poé- 
tica y misteriosa. Se distingue por la brillantez del color 
juntamente con el tratamiento de los paños. Todos estos 
elementos hacen de La Incredulidad de Santo Tomás, 
una obra de arte. El propio artista la consideró tan bue- 
na, que se autorretrató entre los apóstoles, los que con 
rostros llenos de asombro, no aciertan a comprender si, 
efectivamente, es Cristo, el que está allí, entre ellos. 

Esta singular postura del artista, la extraña visión de 
manejar varios ángulos de la pintura y la maestría para 
su tratamiento, hacen de Sebastián, el genio, al que los 
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La Madona y el nino 
Sebastián López de Arteaga 
Oleo sobre tela 

0.98 x 0.92 


investigadores llaman “el enigmático”. 

Otra obra muy bella de este pintor es La Crucifixión. 
Se trata de una concepción de Cristo, quizá momentos 
antes de morir, podría ser cuando pronuncia su última 
queja, pues, su cuerpo da sensación de flexibilidad. Tie- 
ne además un impulso que lo eleva hacia el infinito; sien- 
do característica especial las nubes a punto de borrasca. 
El paño que cubre la cintura de Cristo vuela hacia afuera 
violentamente (carácter del barroco). López de Arteaga 
cobra fama en la Nueva España. El dato que Toussaint 
proporciona de que vino a trabajar con los Inquisidores, 
se ha obtenido de los viejos archivos, en los que se en- 
cuentra un escrito del pintor con su firma, solicitando 
venir a la Nueva España. Se cree que la obra de López de 
Arteaga no sea tan extensa, porque murió relativamente 
joven, a los 46 años. 

Justino Fernández nos proporciona una lista respeta- 
ble de pinturas de Sebastián y, desde luego, de las prime- 
ras (en la Catedral de México) el retrato del arzobispo 
Manzo y Zúñiga. También realizó los retratos de los In- 


34 


quisidores, de los cuales llevaba diez, cuando pidió ayu- 
da económica para terminar los nueve que le faltaban. 
De todos estos retratos, sólo terminó dieciseis (según in- 
ventarios de la Inquisición). Otra pintura suya, en la co- 
lección Barrón, un Arcangel que tiene características re- 
nacentistas como Los Desposorios. Arteaga era magnifi- 
co en el trabajo de los paños. Hubo también un San 
Francisco en Extasis (firmado), que seguramente fue 
vendido a una casa de antigiiedades. En la Básilica de 
Guadalupe existe un Crucifijo, firmado en 1643. 


La Pinacoteca Virreinal guarda cuatro de las obras fa- 
mosas de López de Arteaga. 


Las. dos obras notables que ya hemos mencionado, 
La Incredulidad de Santo Tomás y la Crucifixión, pro- 
ceden del viejo templo (que se quemó) de San Agustín 
de México. 


Los historiadores no proporcionan datos extensos so- 
bre su muerte; lamentable que no se investigue más so- 
bre el artista. 


Luis Juárez. 


Siglo XVII 


Sta. Ana y la Virgen niña 
Luis Juárez 

Oleo sobre tabla 

1,45 x 1.53 


Considerado como el fundador de una dinastía de 
grandes pintores. Después de Simón Pereyns y Echave 
Orio, se destaca con personalidad propia. Para cualquier 
persona amante de la Pintura Barroca, no escapa a su ob- 
servación la diferencia que hay entre Luis Juárez y sus 
antecesores. Los santos de este artista, aparecen siem- 
pre, con raras excepciones, impregnados de misticismo, 
observables en las posturas de las manos, delicadas y lar- 
gas en actitud de imploración, e igualmente bocas y ojos 
con expresión de arrobamiento. Estas características es- 
tán muy lejos de la escuela de Echave Orio, y es de su- 
ponerse que Luis Juárez se haya formado con sus pro- 
pias ideas. 

Siguiendo la ruta de los investigadores sobre el estu- 
dio de este pintor, se puede decir que no proporcionan 
datos completos. Su nacimiento, se situa en el último 
tercio del siglo XVI. Fue mexicano y se casó con doña 
Ana de Vergara de quien tuvo tres hijos: Inés de Verga- 
ra, que casó con Francisco Enriquez Escoto, José Juárez 
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y Ana de Vergara. 

Por 1611 trabajo en unas pinturas destinadas a un ar- 
co que se levantó en México para la entrada del Virrey 
García Guerra. Desde esa fecha cobró fama, pues los 


críticos de entonces, alabzron las pinturas y dijeron que - 


eran muy bellas y sutiles. Su primera obra: La Aparición 
del Niño Jesús a San Antonio. 

Es magnífico en el dibujo, y puso especial empeño en 
dar a la atmósfera de sus composiciones un acento poé- 
tico a base del juego de luces, lo que lo convierte en un 
buen pintor. Los paños dan impresión de acartonamien- 
to, al igual que Echave Orio. 

Tienen los Juárez un gran prestigio; fueron verdade- 
ros exponentes de características barrocas. Luis sobre 
todo, hace de los ángeles y arcángeles tipos de gran be- 
lleza. Es de notarse en sus arcángeles que invariablemen- 
te llevan vestiduras elegantes y flotantes, cabeza rubia y 
pelo alborotado. Con el comienzan los adornos, ponien- 
do joyas en las sandalias de los arcángeles, y en fin, tie- 
nen un carácter muy bello y original. 

La carrera pictórica de Luis Juárez fue brillante, tanto 
por su técnica, como por el amor que puso en su traba- 
jo, así lo demuestra la cantidad enorme de pinturas que 
adornan conventos y museos. Pintó para el Convento de 
la Merced algunos lienzos bien recibidos por los críticos; 
las autoridades religiosas le dieron lugar preferente y le 
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El angel de la guarda 
Luis Juárez 

Oleo sobre tabla 
TAR TIO 


Sn. Miguel Arcángel 
Luis Juárez 

Oleo sobre tabla 
1.45x 1.53 


pagaron mejor que a ningún otro. 


Se destaca como obra muy importante La Oración en 
el Huerto. Puede confirmarse si observamos la atmósfera 
dramática que envuelve al Salvador, obtenida sin duda 
por el juego de luces y el marcado acento místico que 
ponía en sus personajes. 


Le preocupó el mestizaje, resulta sorprendente encon- 
trar en su Angel de la Guarda, parte inferior izquierda, 
el rostro moreno de una mujer, igualmente en El Arcan- 
gel San Miguel; pintó al diablo de color moreno. Luis 
Juárez, en un arranque de emotividad y quizá de rebel- 
día, da apertura al mestizaje. 

Sería difícil mencionar todas las obras del artista; me 
concretaré a citar las más importantes: en la Catedral de 
Morelia San Ildefonso recibiendo La Casulla, (tema favo- 
rito del pintor); en el antiguo colegio de Guadalupe, 
cerca de Zacatecas hay dos tablas: La Presentación al 
Templo y La Visitación. 


Rompió con las formas tradicionales de la pintura y 
en él se observa distinta trayectoria, lo que le confiere 
una peculiar personalidad. 

Murió en México en 1639, fue enterrado en el con- 
vento de San Agustín, donde la familia tenía su sepul- 
cro. Lo sigue su hijo, José Juárez, el más destacado de la 
dinastia. 
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Sn. Agustin 
Luis Juárez 


Oleo sobre tela 


José Juárez : 


Siglo XVII 


Toca a José Juárez ocupar lugar prominente en la 
Pintura Barroca. Se dice que se formó en el taller del 
gran Sebastián López de Arteaga; dato que proporcio- 
nan los historiadores apegados a estudios minuciosos so- 
bre sus cuadros, y sobre su carrera pictórica. De la dinas- 
tía de los Juárez, es el que brilla con más fuerza; se de- 
senvuelve con increíble facilidad en cada una de las es- 
cuelas que fue adoptando durante su trayectoria. De tal 
suerte, que aunque Jose Juárez se haya formado con los 
lineamientos de López de Arteaga, su inquietud artística 
lo llevó a seguir otras escuelas, confiriéndole un carácter 
esencialmente barroco disciplinado y con apego a la per- 
fección. Tuvo visión más amplia de lo que entraña el ar- 
te de pintar, sintió más profundamente lo que es la ar- 
monia en un cuadro. Cuando contemplamos alguna de 
sus Obras, nos da sensación de grandeza. Es de tomarse 
en cuenta la actitud de Jose Juárez en su afán perfeccio- 
nista, si pensamos que en él, se juntan las dos razas, la 
española y la indigena. Es comprensible que esta fusión 
haya despertado en él concepciones diferentes del arte 
y haya sentido de manera más profunda el aliento artis- 
tico. En José se unen las escuelas europeas pero amasa- 
das y diluidas en el alma del mexicano; su arte es dife- 
rente al de sus antecesores europeos; en él se despierta 
de manera singular el carácter del metizaje, elemento 
que se aprecia en todos los Juárez. 

No podríamos afirmar cuál de sus obras es mejor, y 
sí que todas son distintas, pero todas llevan su carácter, 
su destreza, asi como la sobriedad que le enseñara su 
maestro, López de Arteaga. 

Siguiendo datos biográficos de sus historiadores, José 
nació por el año de 1615, tuvo dos hermanas, Ana de 
Vergara e Inés del mismo apellido. La madre de José al 
quedar viuda hizo testamento a favor de Ana, dándole a 
ella preferencia, pero cambia el testamento a favor de 
José, y explica que lo hace así porque José le dio protec- 
ción económica, amor y cuidado desde la muerte de su 
esposo. Después, se pierde la vida de José, hasta que nos 
enteramos que una hija de él, Antonia, se casa con un 
pintor, discípulo de José: Antonio Rodríguez. Por tan- 
to, José es abuelo de los pintores Rodiguez Juárez, y 
Luis, el fundador de una dinastía que abarca a sus bis- 
nietos: los retratistas Juan y Nicolás Rodríguez Juárez. 

Por espacio limitado solo citaremos sus obras más in- 
teresantes. En la Pinacoteca Virreinal: El Martirio de 
San Lorenzo, La Epifanía, El Martirio de los Niños Jus- 
to y Pastor, y la Aparición de la Virgen a San Francisco. 
Esta última reúne elementos interesantes: dentro de la 
sobriedad característica del pintor, coloca a sus persona- 
jes como lo hacía su padre (Luis Juárez), mas estos re- 
velan sentimiento de alegría y sus arcángeles se distin- 
guen por su singular belleza, un ritmo musical se des- 
prende de ellos, de sus ropas, y nos recuerda a Botticelli 
por el ligero paso de danza. La Virgen bellísima, San 
José de rodillas, con rostro asombrado, y coros de ange- 
litos que, en bellos escorzos, descienden en el rompi- 
miento de gloria. No tienen sus personajes el sello misti- 
co, a pesar de la influencia de su padre, de quien apren- 
dió a pintar, José se inclina hacia el clasicismo. El color 
es en tonos azules y lilas, con fondos mas bien oscuros. 

José Juárez murió en México hacia 1660. Legó a su 
patria una serie de obras que adornan conventos y mu- 
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seos; fue sin duda, la estrella mexicana de los pintores de 
su época. 

Obras de José Juarez: La Sagrada Familia en la Aca- 
demia de Bellas Artes de Puebla. En Santo Domingo 
(México) un San Ildefonso y El Calvario en el Templo 
de la Profesa. En la Academia de Puebla La Adoracion 
de los Pastores. Entre las diversas modalidades que adop- 
to este pintor, se le atribuye cierta influencia de Rubens, 
que se caracteriza por la rubicundez y exuberancia de las 
carnes. Se cree que en esa época llegaron a México cua- 
dros del pintor flamenco, y José pudo tomar de ellos 


modalidades que se aprecian en los últimos años de su 
vida. 
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Sn. Cristóbal 

Nicolás Rodríguez Juárez 
Oleo sobre tela 

2.05 x 1.04 
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- Los Hermanos 


Nicolás y Juan 


Rodríguez Juárez. 


Siglo XVII 
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El nombre de los Juárez marca una trayectoria plena 
de dignidad y, son Juan y Nicolás los que completan la 
dinastia, aunque desafortunadamente les toca vivir el 
inicio de la decadencia de la Pintura Virreinal. La causa 
de esta decadencia se debió principalmente a fenómenos 
socialógicos que marcan el siglo XVIII. En ese tiempo, 
los indios fanatizados, comenzaron a producir pintura 
de mala calidad obligando a los maestros a rebajar su ca- 
lidad artística a fin de vender sus cuadros. El público del 
siglo XVII, que era exigente y de buen gusto, contribu- 
yó a elevar el nivel artístico de la pintura, en cambio el 
del siglo XVIII, aceptó sin reparo la mala pintura. Esta 
fue la causa que obligó a pintores tan buenos como Juan 
Correa, Cristóbal de Villalpando y Miguel Cabrera, a 
producir obras que se pueden catalogar como bonitas, o 
agradables, pero no buenas. Sin embargo, no se puede 
generalizar; estos pintores del siglo XVIII también reali- 
zaron cuadros excelentes cuando no estaban apremiados 
por el tiempo y la necesidad de vender. En general, las 
características de la pintura en el siglo XVIII son las de 
pintura facilona, suave y afrancesada; hubo descuido en 
el dibujo, el color se tornó débil e indefinido. Desde lue- 
go, los hermanos Juárez, marcan línea diferente y sos- 
tienen a través de todas las vicisitudes de su época, cali- 
dad en su pintura. 

El mayor fue Nicolás, llevaba a su hermano ocho 
años. Nace en México en 1667, es de creerse que apren- 
dió a pintar de su padre, Antonio Rodríguez. Se advier- 
te en toda su obra, las modalidades de éste. 

Según datos biográficos, Nicolás se casa por el año de 
1688, el 8 de septiembre. Tuvieron una hija, y su mujer 
muere cuando él era aún muy jóven; decide abrazar la 
carrera sacerdotal. Su hermano Juan le ayudaba en el 
oficio de valuador. En 1721 fue invitado por las autori- 
dades religiosas junto con otro grupo de famosos pinto- 
res, a dar su fallo técnico sobre el lienzo de la Virgen de 
Guadalupe. No se sabe la opinión que dieron sobre el 
famoso lienzo. Nicolás produjo numerosas obras aunque 
no tantas como su hermano. Citaremos las que por su 
ubicación sean accesibles: El Profeta Isaias. (En la Igle- 
sia de la Profesa) y El Profeta Elias (ambos firmados). 
En la colección Alcázar del Museo Nacional, Santa Tere- 
sa con dos ángeles, y su obra magnifica el retrato del 
Niño Marqués de Santa Cruz en la Pinacoteca Virreinal. 

Para 1700, las obras de Nicolás marcan diferente mo- 
dalidad y a ésta pertenece La Magdalena en su cueva, del 
Museo Nacional, y San Cristobal, del Colegio de Guada- 
lupe, cerca de Zacatecas. Hay otras obras suyas en la Ca- 
tedral de México. En el Museo Nacional, hay tres retra- 
tos que son de los Virreyes Montañez y Alburquerque 
II y el de Don Pedro Gutiérrez de Piza. 

Nicolás no obstante haber vivido en la época decaden- 
te de la Pintura Barroca, conservó dignidad y rigor, cua- 
lidades que distinguieron a los pintores del siglo XVII. 
Fue excelente retratista. 


JUAN RODRIGUEZ JUAREZ. SIGLO XVII. 

Recibió enseñanza de su padre, Antonio Rodríguez; 
a los diecinueve años firmó su primer trabajo: Nuestra 
Señora de San Juan. Los críticos de entonces incluye- 
ron a Juan Rodríguez Juárez entre los mejores retratis- 
tas; se distinguió con el retrato del Rey Felipe V, pintó 
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con maestria la golilla, los lazos recamados entre franjas 
de oro, el sacro collar del toison pendiente. Como su 
hermano Nicolás, tuvo también el oficio de valuador; 
tomé parte en una de las inspecciones al lienzo de la Vir- 
gen de Guadalupe. 


Respecto a su vida, se sabe que contrajo matrimonio 
con dofia Juana Montes de Oca, la que le dio un hijo, 
Francisco José, nacido en la Capital el 13 de mayo de 
1713. 


Fue un pintor vigoroso con influencias de su abuelo, 
José Juárez. En él se unen dos estilos, el severo del si- 
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Sn Juan de Dios 

Juan Rodríguez Juárez 
Oleo sobre tela 

P75 x 110 


Retrato del infante Marqués de Sta. Cruz 
Nicolás Rodriguez Juárez 

Oleo,sobre tela 

1.66x 1.10 


glo XVII, y el suave, factura del XVIII. Para entonces el 
arte de la Pintura Virreinal se torna suave, de colores 
grises no definidos y rompimientos ocres; finalmente 
degenera. Las diferentes modalidades que hemos comen- 
tado, fueron producto de cuadros que llegaban de Euro- 
pa y esencialmente de Murillo; varios de los pintores 
adoptaron esta influencia. 

Sus obras más notables: La Vida de la Virgen, para el 
convento de Tepotzotlán. La Vida de San Antonio de 
Padua, La Vida de San Francisco y La Vida de San Pe- 
dro, en Querétoro, iglesia de San Francisco. La Educa- 
ción de la Virgen, en el Museo de Guadalajara. 
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3 López 
de Herrera. 
Siglo XVII 


La Santa Faz 

Alonso López de Herrera 
Oleo sobre lámina 

0.40 x 0,33 


Uno de ios pintores admirados entre los del siglo. Na- 
ció en la ciudad de México y fue bautizado en el conven- 
to de Regina el 24 de febrero de 1579. Se conoció en 
fecha reciente, sus trabajos son considerados de mérito. 
Los estudiosos de la Pintura Barroca encuentran en sus 
pinturas influencia del Tiziano. Sobre todo, en La Asun- 
ción de la Virgen; la colocación de personajes y el color 
recuerda a las Asunciones Tizianescas. El maestro Javier 
Moyssen ha hecho minuciosos estudios sobre este cua- 
dro, informa que la composición está realizada en dos 
partes; la alta, qué es absolutamente contrastante y tie- 
ne influencia de la Pintura flamenca. La Virgen, está ro- 
deada por un grupo de ángeles que muestran en la angu- 
losidad de sus alas (en la misma diferencia de escala con 
el resto del cuadro), un espiritu distinto y da la impre- 
sión de un tapiz colgado en forma de decoración sobre 
la escena de abajo; la parte baja tiene colores vivos y se 
destaca notablemente de la alta, por su técnica diferen- 
tes 

Este pintor fue descubierto por el investigador Rome- 
ro de Terreros quién puso interés y empeño en toda la 
obra de López de Herrera (algunas de sus pinturas no 
tienen firma); por sus características pictóricas esclare- 
ció la identidad de éste artista. 

En la Pinacoteca Virreinal de San Diego se exhiben 
tres obras que mencionarémos por orden de importan- 
cia: La Asunción de la Virgen, La Resurección de Cristo 
y El Divino Rostro. 

Se pueden admirar otras tablas de este autor en la Ca- 
tedral de Puebla y en la Catedral de México. 
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| Cristobal de 
Villalpando. 
Siglo XVII 


La Resurrección 

Alonso López de Herrera 
Oleo sobre tabla 

2.40 x 1.60 


Los pintores del Virreinato estaban sujetos, en cuan- 
to a temas, al criterio de las autoridades religiosas, por 
tal motivo no fueron creadores sino copistas, pero den- 
tro de esa lamentable situación, algunos encontraron 
una forma de libertad; entre ellos, Cristóbal de Villal- 
pando, merece gran interés y estudio porque fue pintor 
polifacético; cuando quiso pintar bien, produjo obras 
extraordinarias; en ocasiones descuidado, otras deslum- 
brante y encantador, pleno de ascetismo, como en su 
San Francisco. 

Villalpando con su temperamento vehemente nos 
muestra un mundo de riqueza y fantasia; no sólo se 
concretó a pintar a sus personajes con elegante vestua- 
rio, en el que resplandecen las joyas, los velos y los colo- 
res contrastantes, sino también se salió del rigido regla- 
mento que las autoridades religiosas imponían y que a- 
hogaba el criterio del artista, fue valiente en expresar sus 
sentimientos, y dio relieve a esa predilección por la vo- 
luptuosidad que lo acompañó siempre durante su carre- 
ra pictórica (pues con raras excepciones), sus personajes 
muestran cuerpos atrayentes, sensuales, y sus arcángeles 
tan excepcionales, que alcanzan en la historia de la Pin- 
tura Barroca un tipo singular de hermosura, inconfundi- 
bles para aquel que los observa. Este pintor llevó su en- 
tusiasmo y su carácter a las grandes Catedrales, y pintó 
en las bóvedas de la Sacristía de la Catedral de México, 
en la de Guadalajara y en la de Puebla. Junto con Juan 
Correa del que era inseparable, pintó en la de México 
San Miguel y El Triunfo de la Fé. Sus composiciones se 
destacan por el estallido del color, la armoniosa coloca- 
ción de sus personajes; sobre todo, en grupos numerosos 
a los que imprime un ritmo casi musical. Logró dar una 
atmósfera de alegría y, el espectador, no recibe la impre- 
sión de misticismo o de marcada religiosidad, porque 
este artista gozaba de la vida plenamente, estaba lejos 
del sufrimiento, y cuando se ponía a trabajar lo imbura 
la elegancia, la voluptuosidad y el color. Observó todos 
los detalles que podían cambiarse como las orias en los 
trajes, los penachos en los arcángeles, los rompimientos 
de gloria, y la factura de las manos (tan difíciles); logró 
tranformar los cuadros, mejor dicho, transfigurarlos. 

Debemos recordar que a la sazón en nuestro pais, no 
había escuelas donde se formaran realmente los artistas, 
se encontraban solos, con sus imaginación, para transfor- 
mar las copias traidas de Europa que con frecuencia eran 
de pintores españoles. En esa forma, muchos de los ar- 
tistas del siglo XVIII siguieron a Murillo. Para entender a 
nuestros pintores del Virreinato, hay que transportarnos 
a esa época difícil, de suma religiosidad, en la que trope- 
zaban con tantos prejuicios y dificultades. Debemos a- 
dentrarnos en su vida llena de sacrificios y en la historia 
de sus santos, y de sus mártires. (La hagiografía). 

Hasta 1699 no se sabía nada de Villalpando. Poste- 
riormente se conoce su primera obra firmada La Adora- 
ción de los Reyes. Algunos investigadores creen que ha- 
ya asistido al taller de José Juárez, porque muestra mag- 
nifica técnica. Se distinguió muy pronto pues el Canoni- 
go don Cristóbal Francisco Castillo le pidió que pintara 
la bóveda del Altar de Los Reyes de la Catedral de Pue- 
bla. Pintó con éxito, La Gloria. En libros coloniales se le 
cita (por el año de 1702), mas sin darle mayor importan- 
cia. En 1825 y en cartas del conde Beltrani, se encuentra 
esta información: 
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Se conoce a Villalpando después que a Arteaga; 
fue tanto pintor como arquitecto. Se ven soberbias 
pinturas de él en San Agustin y en San Francisco y, 
si es cierto qué el proyecto de la iglesia de San A- 
gustin, es suyo, en verdad fue el palacio de su na- 
ción, pues para mi, es el edificio más importante y 
majestuoso que hay en México. Villalpando pintó 
en Celaya, Querétaro y otros lugares, y en todas 
partes su pincel es admirable. 

No hay seguridad en las investigaciones realizadas, 
acerca de que Villalpando fue arquitecto; o Francisco de 
la Maza dice que mientras no haya estudios definitivos 
para tener seguridad, se puede pensar en que el pintor 
haya intervenido como arquitecto en la reconstrucción 
del templo mencionado. Este templo se incendió en el 
1676 y por el 1677 hubo junta de los maestros del tem- 
plo, para resolver que cada maestro diera su planta, su- 
poniéndose que intervino Villalpando en la reconstruc- 
ción del templo, concluido en 1692. 

El historiador don Bernardo Couto refiere que Cris- 
tóbal de Villalpando pintó en los corredores del conven- 
to de San Francisco, pero sus comentarios no son muy 
entusiastas; en cambio, el maestro Clavé se expresa del 
pintor en esta forma: 

Este pintor se me ha hecho notable, en primer lu- 
gar, por la gran desigualdad de sus obras, en algunas 
se detiene la vista por su mérito, al paso que en o- 
tras la mano del artista cae hasta parecer menos 
que mediano. . . en segundo lugar, tratándose de 
valentía y rasgo de imaginación, tal vez en México 
ninguno ha tenido más que él. 

Seguramente que Clavé tiene razón, se encuentran en 
la obra del pintor esos altibajos que no dejan de llamar 
la atención; pero era razonable que en una producción 
tan vasta haya tenido descuido, ya que, por lo regular, 
nos deja perplejos y no tenemos otro camino que admi- 
rarlo profundamente. De tan brillante, su personalidad 
fue siempre discutida por los críticos de la época, y has- 
ta nuestros días, se continúa estudiando su obra y se lle- 
ga a la conclusión de que superan sus magnificos cua- 
dros; su fantasía y la voluvtuosidad que envuelve a sus 
personajes son producto de un temperamento vivaz, 
pleno de alegria y aunque lo obligaron a pintar santos, 
los pintó con calidad, como a San Francisco. 

Francisco de la Maza escribió una interesante mono- 
grafía sobre este artista; recopiló en forma exhaustiva 
una serie de críticas que muestran en algunos casos su- 
perficialidad, pues no hay más que ver la obra gigantes- 
ca que pintó en la Sacristia de la Catedral Metropolita- 
na, para darnos una idea de cómo fue Villalpando, con 
qué magnificencia realizó cuadros y murales, cuando se 
lo propuso. 

Por la discrepancia que hay entre los criticos acerca 
de la obra de Villalpando, no podemos orientarnos, y es 
mejor para los que admiran a este pintor observar sus 
cuadros y decidir por sí mismos. Sin embargo, hay que 
tomar en cuenta la opinión del crítico don Manuel Revi- 
lla que, aunque no le gusta mucho la obra de este autor, 
afirma que desde el siglo XVI, no había muralismo en 
México, hasta que este artista proyecta sus enormes mu- 
rales en las catedrales de México, Puebla y Guadalajara, 
y no volverá a haberlo, después de él, hasta el siglo XX. 
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Sn Francisco 

Cristóbal de Villalpando 
Oleo sobre tela 

17x 1.12 


Siempre se distinguira Villalpando, por el excelente tra- 
bajo de los paños, y por sus figuras trabajadas con pre- 
cioso movimiento, sobre todo, las de sus arcángeles, que 
alcanzan en la Historia de la pintura barroca, su apoteó- 
sis. Fue más prolífico que su compañero Juan Correa, 
del que se dice, nunca se separaba. 

Hay en el convento de Tepotzotlán una colección de 
cuadros debidos al pincel de este notable artista; se cree 
que fueron realizados con libertad creativa, que no son 
copia de cuadros anteriores. A Villalpando se le encuen- 
tran dos modalidades perfectamente definidas: una som- 
bria, de tonos oscuros, de figuras bien construidas, co- 
mo en su San Francisco, y otra luminosa, ligera, de fon- 
dos dorados, en la que los personajes se mueven dentro 
de una gracia inigualable. (Vease monografía de Francis- 
co de la Maza.) 


Su actividad se extendió también a los retablos, pin- 
tó en Huaquechula en uno de los monasterios Francis- 
canos más antiguos y venerables; estos retablos están 
firmados en 1675 y fueron de sus primeras pinturas. 
Sería imposible mencionar aquí todas las obras de Vi- 
llalpando, pero no omitiremos señalar, la obra que lo a- 
firmó como gran pintor: La Plaza Mayor de México, ta- 
bla que fue dada a conocer por Romero de Terreros y 
está considerada como una obra de arte. 

No se sabe la fecha exacta del nacimiento de este ar- 
tista; se dice que para 1639 había nacido ya. Contrajo 
matrimonio en México, con María de Mendoza, hija de 
Diego de Mendoza y Margarita Corcuera. Tuvieron dos 
hijos. Villalpando después de una vida prolífica, muere 
el 20 de agosto de 1714. Fue sepultado en el Templo de 
San Agustin. 
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Otros Pintores 
de Siglo XVII 


Martirio de Sta. Catalina 
Hipólito de Rioja 

Oleo sobre tabla 

0.88 x 0.67 


PEDRO RAMIREZ. 


Floreció en la Nueva España. Hay polémica respecto 
a la vida de este pintor, pues mientras don Bernardo 
Couto asegura que vivia en España, Sariñana en su libro 
Llanto de Occidente, cita a Pedro Ramirez como cons- 
tructor del túmulo que sirvió para las honras fúnebres 
que en México se hicieron a Felipe IV. Sin embargo, 
una colección de cuadros importantes atestiguan su obra 
y su disposición para el arte pictórico. 

Citarémos algunas de sus obras: en la Capilla de la So- 
ledad en la Catedral de México, están las pinturas que 
corresponden a un retablo, Ecce Homo, El Cadáver de 
Cristo, La Flagelación y La Calle de la Amargura. Quizá 
la más importante es la de la iglesia de San Miguel en 
México, que representa a Jesús sentado en el Desierto y 
un grupo de ángeles llevándole alimentos. 

Por su original técnica llama la atención La Adoración 
de Los Reyes, que se encuentra en La Pinacoteca Virrei- 
nal. Composición esencialmente barroca, realizada con 
grupos de personajes en forma circular dándole un mo- 
vimiento y ritmo excepcionales. Ramirez resulta un 
gran luminista, rompe las sombras de la Escuela Zurbara- 
nesca con focos de luz dirigidos a los grupos diferentes 
de la composición. La parte central del cuadro demues- 
tra más destreza y se destaca el rostro de la Virgen con 
línea y belleza renacentistas. Marca también modalidad 
diferente al presentar personajes populares un poco tos- 
cos, haciendo olvidar la idealización que en ocasiones 
trasmiten otros pintores. 


HIPOLITO DE RIOJA. 

Justino Fernández se extraña de que Toussaint, en su 
investigación sobre los pintores del Virreinato, no haya 
mencionado a este artista del que no se sabe gran cosa; 
sin embargo, sus cuadros nos hablan de la importancia 
que debe haber tenido en tiempo de la Colonia: 

Se caracteriza por la realización de lienzos chicos, en 
los que agrupa numerosos personajes. Tiene habilidad en 
el dibujo y sus colores son fuertes y vivos. Suele caer en 
la dureza o rigidez en la postura de los personajes. 

Hipólito de Rioja tiene varias obras, entre ellas se 
cuentan cuatro martirios que se exhiben en la Pinacote- 
ca Virreinal de San Diego: El Martirio de San Lorenzo, 
El Martirio de Santa Catalina y El Martirio de San Este- 
ban. Otra de sus obras importantes es La Virgen con San 
Francisco y San Benito, fechada en 1668 y está en Te- 
caxic, México. Se dice que sus obras no cstán lejos de la 
técnica de Echave Rioja, ““El Mozo” y que acusan tam- 
bién cierto tenebrismo. Era de su predilección manejar 
grandes conjuntos con movimiento y contraste de luces. 


LUIS LAGARTO. 

Conocemos algunas de sus obras, hay verdadera con- 
fusión en el esclarecimiento de su vida y obra. Los criti- 
cos de arte nos dan una pequeña luz sobre este notable 
acuarelista, distinguiéndolo de otros dos artistas que 
llevan el mismo apellido y que también surgieron en el 
mismo tiempo con diferentes trabajos artísticos. Puede 
creerse, sin ninguna confirmación, que sea poblano, pues 
la mayor parte de su obra se encuentra en esa ciudad. 
Luis Lagarto florece en los años de 1586 a 1624; se hace 
notable con tres acuarelas que se exponen en La Pinaco- 


Martirio de Sta. Ursula 
Hipólito de Rioja 
Oleo sobre tabla 

0.87 x 0.86 


Martirio de Sn Lorenzo 
Hipólito de Rioja 

Oleo sobre tabla 

0.87 x 0.67 


teca Virreinal de San Diego: La Anunciación, La Ado- 
ración de Los Pastores y La Asunción de La Virgen. La 
técnica de éstas corresponde, totalmente, al Renacimien- 
to italiano cuando comenzaba a impregnarse de cierto 
barroquismo. De tal suerte, y analizado el artista por el 
notable crítico de arte don Diego Angulo Iñíguez, quien 
descubrió una miniatura fechada en 1609 que representa 
Los Desposorios de Santa Catalina, en su criterio, y de 
ser mexicano Luis Lagarto, se inspiró en algunas compo- 
siciones, quizá grabados de algún artifice italiano. 
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La Adoración de los pastores 
Luis Lagarto 

Acuarela 

0.28 x 0.21 


Un afio después, en 1610, firma dos miniaturas: La 
Epifanía que se encuentra en Puebla y La Anunciación, 
que está en las Galerías de. Pintura de Puebla. En la pri- 
mera, Angulo encuentra una cierta analogía con el ma- 
nierismo florentino de los últimos años del siglo XVI. 
Se conserva buen número de miniaturas de Lagarto; las 
más importantes están en el Museo de don Mariano 
Bello. 

Llegamos a la conclusión que fue de gran delicadeza 
en sus trabajos, y un deseo de perfección hasta en mini- 
mos detalles. 


La Asunción de la Virgen 
Luis Lagarto 


Acuarela 


0.30 x 0.25 
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La Anunciación 
Luis Lagarto 


Acuarela 
0.25 x 0.21 


JUAN CORREA 

Como ocurre con la mayor parte de los pintores del 
Virreinato, no tenemos muchos datos sobre Juan Co- 
rrea, pero debemos pensar que su trabajo en la Pintura 
Barrova fue importante, dado que en la biografía de 
Cristobal de Villalpando, se nos informa que hacia 1681, 
trabajaban para los Dominicos de Azcapotzalco y tam- 
bién realizaron juntos los bellisimos murales de la Sacris- 
tia de la Catedral Metropolitana. Se dice que fueron 
muy amigos; sin duda, la predilección que Villalpando 
sintió por Juan Correa, la fundamentaba en el talento de 
dicho pintor. : 

Correa nos presenta una labor uniforme y muchos de 
sus cuadros como Los Angeles Musicos, tienen gracia y 
la composición es original. Otras de sus pinturas más in- 
teresantes son: La Conversión de Sta. Maria Magdalena y 
El Martirio de Santa Catalina. Trabajaba los paños con 
gran soltura, su colorido era en tonos suaves, usaba mu- 
cho los ocres. Con este pintor, así como con Villalpan- 
do, el barroco en la pintura llega a su apogeo. 


JUAN TINOCO. 

Por desgracia, los historiadores no han penetrado lo 
suficiente en la vida de este pintor y, sólo el señor Pérez 
Salazar dice que, por estar en Puebla la mayor parte de 
su obra, es de suponerse que haya nacido allí. 

Se citan varias de sus obras en la ciudad de Puebla: 
Santa Rosalia, en el templo de San Agustin; Una Batalla 
Bíblica, en el vestíbulo de la sala capitular de la Catedral 
de Puebla. En la Sacristía de la Concordia, El Patrocinio 
de Nuestra Señora. Y en la iglesia Conventual de Azca- 
potzalco, D. F. Jesús con la Cruz a Cuestas. 

Para conocer la calidad de sus trabajos hay que ver el 
cuadro que se exhibe en la Pinacoteca Virreinal de San 
Diego, Batalla contra Moros y Cristianos. Representa un 
encarnizado combate. En primer término el batallón 
triunfante, cuyo tratamiento es sumamente vigoroso, 
destacando los caballos, en los que el pintor acentua la 
línea del estilo manierista de algunos pintores de esa 

época; en segundo término, podemos observar el bata- 
-_llón que se aleja en plena derrota, con el ambiente trá- 
gico propio de la guerra. Los críticos de ahora le en- 
cuentran influencia de Rubens; ésta es indudable en el 
color y la exuberancia de las formas. 


ANTONIO RODRIGUEZ. 

Los estudiosos de sus obras y quienes tengan simple- 
mente la sensibilidad necesaria para distinguir la buena 
calidad de un cuadro, notarán de inmediato que se trata 
de un buen pintor. Los historiadores dicen que fue discí- 
pulo del gran José Juárez, dato de su biografía que no 
podríamos discutir como en el caso de otras artistas, 
porque Antonio Rodríguez presenta en sus composicio- 
nes la espléndida delineación de sus personajes. Tiene 
colores un tanto sombríos en los fondos, pero el con- 
traste con la transparencia de otros en los paños y en los 
rostros, nos hablan de la armonía y del conocimiento 
que pudo abrevar de su espléndido maestro. En ocasio- 
nes hay cierta dureza en el trabajo de los paños, pero de 
cualquier modo sobresale ala buena factura de sus obras. 

Fue casado con una hija de José Juárez, Antonia, y su 
matrimonio se efectuó el 8 de septiembre de 1659. Tam- 
bién se dedicó como otros pintores al oficio de valuador. 
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Sto. Tomás de Villanueva 
Antonio Rodríguez 

Oleo sobre tela 

1.68 x 1.21 


Muchas pinturas de Antonio Rodriguez adornan con- 
ventos y museos; se exponen en la Pinacoteca Virreinal 
de San Diego las siguientes: Santo Tomas de Villanueva, 
San Agustin y Santo Tomas. Muy importante el lienzo 
de la Sacristia del Templo conventual de Churubusco, 
Las Animas del Purgatorio. En el Seminario Conciliar, 
una Santa Teresa. 

No tenemos mas datos sobre la vida de este notable 
pintor. 


Sn Felipe Neri 
Anónimo 

Oleo sobre tela 
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La Pintura 


Virreinal en el 


Siglo X VIII 
y Miguel Cabrera 


Después de los magnificos artistas que elevaron el 
prestigio de la pintura en la Nueva España, comienza un 
descenso y se vuelve la pintura un arte decadente. Proli- 
feran los malos pintores indígenas que tratan sólo de 
satisfacer a una sociedad opulenta, pero de mal gusto. 
Estos pintores no tienen escuela, ni aliento artístico, y 
obligan a los buenos maestros a rebajar la categoría de 
sus Obras para poder venderlas. En esos tiempos Inquisi- 
toriales, cualquier familia podía ser acusada de herejía 
ante los Tribunales si no mostraba en su casa diez o más 
cuadros de tema religioso. 

Los pintores agrupados en talleres, se volvieron irres- 
ponsables, muchas veces se daba el caso de que el maes- 
tro firmara obras realizadas por los discipulos sin darle 
trascendencia al asunto; asi cayó sobre muchos artistas 
de esa época el juicio histórico; los investigadores seña- 
lan a los culpables de esa decadencia, y encabeza a to- 
dos, Miguel Cabrera, pintor muy afamado a quien la 
iglesia dio prestigio y poder. Pero antes de juzgarlo va- 
mos a conocer las oscuras circunstancias de su naci- 
miento. Don Bernardo Couto en su diálogo sobre la Pin- 
tura en México, en escritos fechados en 1860, afirma 
que Miguel Cabrera, era originario de San Miguel El 
Grande. Gto. Entran en polémicas varios historiadores, 
y finalmente se conoce la verdad sobre Miguel Cabrera. 
En el testamento del propio artista, y en una acta atri- 
buida a él, dice: “En la ciudad de Antequera, en vein- 
tisiete de febrero de mil seiscientos y noventa y Cinco, 
bauticé puse Óleo y chrisma a Miguel, hijo de padres 
desconocidos, y fueron sus padrinos Gregorio Cabrera y 
Juana Reina. Y para que conste lo firma. Juan de Guz- 
mán.” 

Se cree que Miguel Cabrera cuando llegó a México, 
entró a estudiar pintura con uno de los Rodríguez Juá- 
rez, pero se descarta esa idea porque los Rodríguez Juá- 
rez tienen técnica completamente distinta a la suya, 
ellos siempre guardaron dignidad y cierto rigor en sus 
trabajos. Hay una curiosa anécdota de la forma como 
Cabrera ascendió rápidamente a la fama y al primer lu- 
gar como pintor del siglo XVIII. Cuentan que en el ta- 
ller de su maestro aprovechó su ausencia para cambiar 
los personajes del cuadro que pintaba aquel, La Ultima 
Cena. Cuando regresó el pintor acompañado del arzobis- 
po Rubio y Salinas, quien le encargó el cuadro, se sor- 
prendieron de la arbitrariedad de la escena; mientras el 
pintor se disgustaba muchísimo y culpaba a Cabrera, el 
Arzobispo muy complacido encontró genialidad en Ca- 
brera y lo invitó a ser pintor de Cámara. Así comenzó 
su brillante carrera. Por consiguiente, se desconoce la 
formación de Cabrera y se cree que siguió sus propios 
impulsos y conceptos pictóricos. 

Miguel Cabrera llegó a ser Director de la Academia 
de Pintura y formó los reglamentos en los que disponía: 
“ningún miembro de la Academia está facultado para 
recibir discípulos de color quebrado”. Toussaint señala 
que éste comportamiento del pintor, es ridiculo, pues 
nada tiene que ver el color de la piel con el arte, máxime 
si se toma en cuenta que entre los indigenas había verda- 
deros valores. 

Cabrera se creyó siempre criollo; dos de sus hijas, Ma- 
ría Luisa y Maria Ana Gertrudis, entraron de monjas ca- 
puchinas al convento que sólo era para hijas de españo- 
les, pues para las indigenas, había otro, el de Corpus 
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Christi. Era ferviente católico y asi lo demostró cuando 
las autoridades religiosas le pidieron que diera su fallo 
sobre el famoso lienzo de La Virgen de Guadalupe, del 
que comentó: “Este lienzo y su celestial pintura quedan 
fuera de las leyes de la naturaleza por proceder de una 
mano más que humana”. El pintor vio con los ojos de la 
Fe el milagro de la Guadalupana, no quiso entrar en aná- 
lisis técnicos respecto a la pintura. Para finalizar su fallo 
sobre el lienzo de la Guadalupana, dijo: “Todo ceda en 
honra y gloria de Dios, en culto y veneración de nuestra 
Santísima madre, y en comprobación de su maravillosa 
y celestial pintura”. 

El criterio de Cabrera, para aclarar el misterio que ro- 
deaba a la Guadalupana, llenó de entusiasmo a los inte- 
lectuales de la época. 

Por el año de 1751, el Cabildo de La Colegiata de 
Guadalupe lanzó una convocatoria para que fuese ana- 
lizado el lienzo de La Virgen. El Cabildo tomó esa deci- 
sión para evidenciar el origen divino de la pintura. Ca- 
brera encabezó a un grupo de pintores famosos que coo- 
peraban con él, José de Ibarra, Patricio Morlet Ruiz, 
Manuel Osorio, José de Alcibar y Francisco Antonio 
Vallejo. Debe aclararse que todos estos artistas, con 
más o menos diferencias, tienen las mismas caracteristi- 
cas pictóricas de Cabrera. 

En relación al juicio de Cabrera sobre el lienzo de La 
Guadalupana, no pasó de ser una descripción de la for- 
ma en que aparece la Virgen; detalla el estilo del vestido, 
la postura de las manos, los rayos o puntos de que se 
compone la corona; en fin, una serie de detalles que 
ayudan a formarse clara idea de la composición pero que 
no conducen a una apreciación técnica. En el estudio 
que publicó, habla sobre sus conceptos pictóricos, pero 
no sobre el lienzo de la Guadalupana. Cabrera tenía 
grandes conocimientos; aseguraba que cuando una pin- 
tura es buena, debe responder a estas tres reglas: ‘‘Her- 
mosura, suavidad y relieve”. Se cree que Cabrera apren- 
dió las reglas de la pintura en un famoso libro que se 
publicó entonces, llamado Museo pictórico de Asisclo 
Antonio Palomino, y que fue famoso en España. Palo- 
mino a su vez, tomó esos conceptos de un libro de Goya 
relativo al retrato del conde de Florida Blanca. Cabrera 
le daba gran importancia al dibujo; expresaba: “que de- 
bía la perfecta delineación concurrir a la circunscripción 
ajustada, o contorno cierto de la figura; y que todas las 
partes deben corresponder a un todo”. Este concepto es 
conocido desde los clásicos que definen así la perfección 
de una obra. Dice, también, refiriéndose al dibujo, que 
las manos femeninas deben ser pequeñas, pues es la cua- 
lidad de las mujeres bien proporcionadas y la pequeñez 
les confiere una gracia inigualable. Por todo su análisis 
sobre pintura, imaginamos que debió ser mucho más 
exigente consigo mismo, pues en realidad su pintura es 
muy agradable y bonita, pero carece de rigor. 

Explica que el escorzo consiste en estrechar o ceñir 
la longitud de las cosas al breve espacio de su degrada- 
ción. 

Para los conocedores de la pintura no tiene importan- 
cia que Cabrera haya seguido las reglas pictóricas de 
Asisclo Palomino; ese libro despertó gran interés en el 
Nuevo Mundo y su fama duró hasta la institución de La 
Academia de San Carlos, en 1785, por el Gobierno de 
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Autorretrato de Miguel Cabrera 
Oleo sobre tela 
0.62 x 0.40 


Sn Bernardo Abad 
Miguel Cabrera 
Oleo sobre tela 
LOSALAT 


la Nueva España, pues la Academia de la que Cabrera 
fue presidente, era de iniciativa privada. 


CABRERA GRAN RETRATISTA. 


Miguel Cabrera se hizo famoso como retratista en 
1750; es interesante saber que para entonces los retra- 
tistas famosos eran Ibarra y Morlete Ruiz; conociendo 
la obra de estos últimos, se ve que no tuvieron la talla 
de Miguel Cabrera. En el Museo de Chapultepec (colec- 
ción de Virreyes) podemos apreciar las firmas de Ca- 
brera, Morlete Ruiz e Ibarra. 


Cabrera pintó a don Francisco Giiemes y Horcasitas, 
conde de Revillagigedo y Virrey. Los críticos reconocen 
las cualidades que tenia Cabrera para el retrato; en algu- 
nos de los muchos que pintó, llega a la perfección; en 
ocasiones, fue artista indolente y descuidado pero tenía 
indiscutiblr talento. Sus mejores retratos fueron los de 
don Francisco Cajigal de la Vega y el de Sor Juana Inés 
de la Cruz, seguramente inspirado en el de Miranda. 


Cabrera pintaba con perfección los rostros de los per- 
sonajes; el dibujo le fallaba en las manos: carecían de fa- 
langes; en cambio, dominaba la psicología de las perso- 
nas, pues el carácter de sus retratos en relación a los 
personajes era admirable. 


Los cuadros de Cabrera carecen de acento drámatico, 
tienden a expresar dulce placidez. Los rostros son boni- 
tos y huye de los retorcimientos y santos torturados; 
sus pinturas son agradables. Tenía predilección por los 
tonos azules y rojos, muchas veces los blancos y grises 
un tanto sucios. Aunque Cabrera marca la declinación 
de la pintura, fue el gran exponente de su tiempo y el 
más prolifico. 


Sería imposible enumerar todos los cuadros de Cabre- 
ra. Tampoco se sabe el paradero de muchos de ellos, 
quizá fueron legados a la Academia de San Carlos por 
comunidades religiosas y Conventos desaparecidos, con 
motivo de una orden real dada el 3 de noviembre de 


1782, disponiendo que fueran enviados a la citada Aca- 


demia para recreación del público. 


Posteriormente, don Bernardo Couto se dedicó a for- 
mar una colección importante y muchas personas entu- 
siastas donaron sus pinturas. Santiago Rebull, pintor de 
esa época, fue nombrado director de La Academia y 
continuó luchando por la obra que Couto, había empe- 
zado. 


Los críticos señalan como obras muy importantes 
de Cabrera: San Luis Gonzaga concediendo la salud al 
novicio Nicolás Celestini” (1765); La Vida de San Igna- 
cio de Loyola, que realizó en tres lienzos. Estas pinturas 
llenaron de prestigio a Cabrera y los periódicos de en- 
tonces lo elogiaron con entusiasmo. Las obras de este 
pintor inundan la República Mexicana adornando Mu- 
seos, conventos, colecciones particulares; muchas están 
fuera del país. 


Miguel Cabrera murió en su casa de Santa Teresa, ciu- 


dad de México, el 16 de mayo de 1768. Fue velado en el 
templo de Santa Inés y enterrado en el mismo lugar don- 
de años antes enterraron a su amigo José de Ibarra. 
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José de Ibarra. 
Siglo X VIII 


Pintor destacado del siglo XVIII, contemporáneo de 
Miguel Cabrera. Siguió la escuela de Murillo. Desgracia- 
damente, el juicio de varios críticos, entre los que se en- 
cuentra Francisco de la Maza, hace ver que sus trabajos 
fueron flojos y descuidados. La mayor parte de sus o- 
bras eran copias a las que sólo cambiaba algunos de sus 
elementos. Está considerado como uno de los más rpo- 
líficos, y no solamente trabajó como pintor, sino que se 


- dedicó también al oficio de valuador. Hay constancias 


de qué hizo varios aprecios de pinturas para testamenta- 
rías de diversas personas. En este ramo trabajó para la 
sociedad de entonces, que frecuentemente lo solicitaba 

Cuando Miguel Cabrera pidió a varios famosos pinto- 
res que dieran públicamente su fallo sobre el famoso 
lienzo de La Virgen de Guadalupe, se incluyó a José de 
Ibarra, lo que nos demuestra que era considerado como 
artista importante. Se sabe que Ibarra dió su fallo en ex- 
tensa carta que nunca se publicó, porque Miguel Cabre- 
ra, quería que todos los artistas opinaran como él. Dos 
meses despues de éste acontecimiento, le sorprende la 
muerte el 21 de noviembre de 1756. Lo enterraron en 
la Iglesia de Santa Inés, en el mismo lugar donde fueron 
enterrados varios pintores, pues parece que allí había 
una cofradía de los mismos. 

Muchos conventos e iglesias adornan sus muros con 
pinturas de Ibarra; a pesar de los defectos y mala factu- 
ra, sus cuadros resultan muy decorativos; a esto contri- 
buye, quizás, el movimiento que hay en las pinturas ba- 
rrocas. 

En la Pinacoteca Virreinal se encuentran varias de sus 
obras: La Mujer Adultera, La Mujer del Flujo, La Sama- 
ritana, La Magdalena Ungiendo los pies de Jesús en casa 
de Simeón, Un cuadro con ocho pinturas que son las 
siguientes: Nacimiento de la Virgen, Nacimiento de Je- 
sús, Presentación de Jesús al Templo, Resurrección, La 
Ascención, La Pentecostés, La Asunción de la Virgen y 
La Virgen del Apocalipsis” y Los Apóstoles. Estos últi- 
mos presentan mejor factura que los demás. 


La Virgen del Carmen de Guatemala 
José de Ibarra 

Oleo sobre tela 

1.40 x 1.06 
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Prancisco Antonio Vallejo y su pintura 


Por el año de 1774, fue llamado por las autoridades 
de la Universidad Pontificia, el entonces afamado pintor 
Francisco Antonio Vallejo, para que pintara un cuadro 
sobre el tema La Inmaculada Concepción como protec- 
tora de la Fe. Bernardo Couto, distingue a Vallejo entre 
el grupo de pintores que seguían a Miguel Cabrera o que 
formaban con él su poderoso taller. 

Se ha dicho que en el siglo XVIII, los pintores rebaja- 
ron la categoría de la pintura; se comercializaron produ- 
ciendo trabajos que se pueden calificar de bonitos o 
agradables, pero nunca de buenos, como los del siglo an- 
terior. Sin embargo, Francisco Antonio Vallejo dejó o- 
bras que por su diestra realización son de tomarse en 
cuenta, no cayó en el oleaje decadente que arrastró a la 
Pintura del siglo XVIII. Aunque ciertamente, en Valle- 
jo se encuentran características inherentes a su tiempo. 

El maestro Xavier Moyssen asegura que Vallejo fue 
uno de los pintores de mejor trayectoria, tanto por lo 
prolífico como por su calidad pictórica. Sin embargo, no 
deja de observar que algunas de sus obras están tratadas 
con superficialidad y retórica teatral. Debe señalarse no 
obstante, que los colores de Vallejo se distinguen por su 
sobriedad y tonos firmes, logrando con esto mayor ex- 
presividad, aunque como dibujante se presenta flojo y 
descuidado. 

Su más famoso cuadro, el que le diera mayor presti- 
gio y que semeja un gran mural (caracteristica del siglo 
XVIII), en el que cobra entusiasmo la pintura al óleo 
sobre telas de grandes dimensiones, el lienzo mide 5.36 
mts. de alto por 8.64 mts. de largo, está realizado en dos 
partes y contiene el tema, como ya dije al principio, de 
La Inmaculada Concepción como protectora de la Fe; 
fue realiazdo a fin de conmemorar la gracia que Carlos 
III alcanzó del Papa Clemente XIV, para agregar a la le- 
tañía de La Virgen, la deprecación Mater Inmaculata. 

Vallejo concibe esta notable obra destacando el poder 
celestial o sea el del espíritu, y lo coloca en la parte alta, 


donde se encuentran la Virgen rodeada de multitud de 
personajes que, por la destreza del pintor, le dan a ella 
relieve. Ubica a los santos en diversidad de planos; se 
puede admirar a Santa Catalina y a San Pablo, este últi- 
mo tenia gran importancia en la Universidad Pontificia, 
pues su fundación coincide con la fecha de la conversión 
del santo (24 de enero de 1553). Están también junto a 
la Virgen los doctores marianos, San Bernardo y San 
Nidefonso (al lado derecho), y San Anselmo y San Pedro 
Canisio al lado izquierdo. (Al lado derecho) San Luis 
Gonzaga, como simbolo de la juventud y pureza y sobre 
su cabeza los angelitos que siempre se ven en la pintura 
barroca, sobre todo, en los rompimientos de gloria. Y al 
lado puesto, los patronos de los estudiantes, San Juan 
Nepomuceno y Santo Tomás de Aquino. 

En la parte inferior del cuadro que corresponde a los 
poderes terrenales, están arrodillados el Papa Clemente 
XIV y el Rey Carlos III, soteniendo entre las manos un 
pergamino en el que se lee la deprecación: Mater Inma- 
culata. El Rey está vestido con el traje de la Orden que 
el fundó. También está el Obispo Lorenzana y el virrey 
don Antonio Maria de Bucareli. 

Los historiadores no especifican si este cuadro fue in- 
vención de Vallejo o copia de alguna tabla, como se 
acostumbraba entonces. Los críticos nos dicen que la 
pintura merece nuestra admiración por la forma acerta- 
da y original como Vallejo colocó a los personajes requi- 
riendo una estructura dificil y precisa, la que en verdad, 
da movimiento y armonia al tema. Todos los personajes, 
tanto en el plano del poder espiritual así como en el del 
poder terrenal, tienen carácter definido y algunos de 
ellos elegancia, excepto los grupos de estudiantes que 
carecen de alegría y vivaciadad. 

Sin elevar a Francisco Antonio Vallejo a un plano que 
no le corresponde, es justo reconocer en él, los méritos 
que por su carrera pictórica y por su honestidad en el 
trabajo merece. 
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osé de Alcibar. Siglo XVIII 


Al igual que Francisco Antonio Vallejo y otros pinto- 
res, José de Alcibar participó en la investigación realiza- 
da por Cabrera sobre la imagen de la Virgen de Guadalu- 
pe. Desgraciadamente, no se pueden recabar datos sobre 
la vida de éste pintor, pero su obra nos hace ver que fue 
prolífico e interesante. 

Hacia 1781 le encargaron el trabajo de cinco altares 
en la capilla de San Nicolás Tolentino del Hospital de 
Indios. Pintó dos lienzos para el gallardete de los Galle- 
gos Cofrades de Santiago, quienes tenían su capilla en 
el convento de San Francisco. Perteneció al famoso gru- 
po de pintores que estuvieron en la Real Academia de 
San Carlos; tuvo el grado de Teniente de director y así 
lo ha confirmado él mismo en algunos escritos. Sacó 
tres copias de la imagen de la Guadalupana, muy admi- 
radas; una de ellas perteneció al Papa Benedicto XIV; la 
otra, al Obispo Rubio y Salinas; la tercera la conservó 
Miguel Cabrera, sin que a la fecha se sepa su destino. 

Xavier Moyssen ha seguido estudiando las obras de 
éste espléndido pintor; nos cita, como muy importante, 
el retrato de una monja, Sor María Ignacia de la Sangre 
de Cristo, que está en el Museo Nacional de Historia. 
Este cuadro llama la atención por la expresión de solem- 
nidad de la monja y por la minuciosidad con que trabajó 
el ramo que lleva en la mano. En la Catedral Metropoli- 


66 


La Bendición de la mesa 
José de Alcibar 
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Retrato del padre Bolea 
José de Alcibar 
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tana existen dos lienzos de Alcibar, La última cena del 
Señor y El Triunfo de la Fe. 

En la ciudad de Guadalajara hay dos cuadros que per- 
tenecían al Liceo de Varones: San Agustín y Santo To- 
más. En la colección Barrón, una Santa Gertrudis; y San 
Juan Nepomuceno, propiedad del Sr. Agustín Rivera. 
Existen de este pintor muchos cuadros que nos demues- 
tran su actividad pictórica. Su muerte ocurre cuando era 
ya un anciano, después de 1801; sus últimas obras apare- 
cen firmadas con fechas cercanas a su desaparición. 
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Morlete Ruiz. 


No se conocen muchos datos sobre la vida y obra de 
Morlete Ruiz, se cree que haya nacido por el afio de 
1715. Se casó con Maria Careaga; tuvo ocho hijos, cinco 
mujeres y tres hombres. 

Un critico de la época, Mateo Herrera, en su catalogo 
inédito se expresa favorablemente: 

“¿Cuando se abusa tanto de las coloraciones falsas y 
chillonas y del dibujo flojo y sin expresión, Morlete 
Ruíz presenta el raro caso de dibujar correctamente y de 
pintar sus obras con sobriedad, en una entonación gris 
no exenta de buen gusto”. 

Este pintor tiene varios cuadros: Los Sagrados cora- 
zones (El Corazón de Jesús), Los Sagrados corazones 
(El Corazón de María), Cristo consolado por los Ange- 
les, San Luis Gonzaga y La Purísima Sie (En la 
Pesce Virreinal). ky 

Es notable la gracia y peculiaridad con que Morlete 
Ruiz pinto sus personajes; observando detenidamente su 
obra, el espectador puede apreciar que se salió de la rigi- 
dez de los temas religiosos; y en Jesús Consolado por los 
Angeles, nos presenta 1na composición más libre y origi- 
nal por la colocación de personajes, y aunque a Jesús lo 
vemos martirizado, es tanta la dulzura de los ángeles y la 
sutileza de su tratamiento, que produce emoción estéti- 
ca. La composición tiene una atmósfera de ternura. En 
sintesis, es un deleite contemplar las obras de Morlete 
Ruiz. 
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El Sagrado Corazón de Maria 
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La Purísima Concepción 
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sus Maestros 


La Real Academia de San Carlos surge en la Nueva Es- 
pafia por la necesidad de elevar el plano de las artes. Se 
consideró que el pueblo debía avanzar en la cultura y ci- 
vilización según los líneamientos europeos. Carlos III ex- 
pidió su real orden el 25 de septiembre de 1783, acep- 
tando los proyectos de la Academia y ordenando, a la 
vez, que mientras la Academia podía construir su propio 
edificio, se ocupara el colegio de San Pedro y San Pablo 
o algún otro edificio de los expulsados jesuitas. La Aca- 
demia fue también establecida a petición de Fernando 
José Mangino, quien entendió la sensibilidad de los indí- 
genas y quiso encauzarlos para bien de ellos mismos y de 
la Nueva España. Pronto le siguieron en sus proyectos 
funcionarios y artistas que se habían agrupado para se- 
guir la escuela de Cabrera, pero estos eran más delicados 
en el dibujo y menos amanerados que Cabrera. 

Se ha dicho que el academismo, refiriéndonos a cual- 
quier época, tiene sus inconvenientes; en efecto, a veces 
se vuelve monótono e inexpresivo; sin embargo, cuando 
el artista tiene talento, rompe las reglas académicas para 
expresar con ideas propias la fuerza de su espiritu. 

Desde luego, la real Academia de San Carlos se hacía 
muy necesaria para artistas y pintores que habían degra- 
dado el arte del Virreinato. Para analizar a fondo el fe- 
nómeno artístico, es indispensable que vayamos hasta el 
mismo plano del artista, profundizando en el momento 
histórico que vivió y las influencias que mediaron en su 
desenvolvimiento; sabemos perfectamente, que el artis- 
ta es producto y proyección de su tiempo. 

No solamente pintores acudían a la Academia, sino 
también escultores, arquitectos y grabadores. El primer 
maestro de escultura antes de que llegaran los europeos 
fue Santiago Sandoval. Por el año de 1786, llegaron de 
España los mejores maestros que habian de impartir en- 
señanza y fueron seleccionados en su especialidad. Para 
la cátedra de pintura fue Andrés Ginés de Aguirre; para 
la de escultura, Cosme de Acuña, y para la de arquitec- 
tura, Antonio González Velázquez. Solamente este últi- 
mo permaneció en el país, pues tanto Acuña como Arias 
no se aclimataron. Arias enfermó gravemente y Acuña 
regresó a su patria dejando una escasa obra: un San Ni- 
colás y las pinturas de la bóveda del Bautisterio en el Sa- 
grario Metropolitano, realizada en 1791. 

Al abandonar Cosme de Aguirre su cátedra, llega a la 
Nueva España el escultor y arquitecto Valenciano Ma- 
nuel Tolsá, cuya importancia no sólo radica en su actua- 
ción como director de la escuela de escultura, sino en 
la extensa y espléndida obra arquitectónica que realizó 
en la ciudad de México, donde los edificios con el carác- 
ter personal de Tolsá, la embellecieron tanto, que más 
tarde México fue nombrado: “La Ciudad de los Pala- 
cios”. Tolsá implantó en México el estilo neoclásico, 
mas como dice Justino Fernández, no debemos llamarlo 
estilo neoclásico, sino estilo Tolsá. 

Entre todos los maestros que hemos citado, destaca 
también Jerónimo Antonio Gil, que vino con el puesto 
de grabador de la Casa de Moneda y ocupó el puesto de 
Director de la Academia de San Carlos. Tuvo trayectoria 
brillante y murió ocupando este puesto el 8 de abril de 
1798. 

A la muerte de don Jerónimo Antonio Gil, lo sustitu- 
ye Jimeno y Planes como segundo Director General de 
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la Academia. Jimeno y Planes nació en Valencia, 1759, e 
hizo sus estudios en la Academia de San Carlos de esa 
ciudad. Sus grandes méritos le hacen obtener una pen- 
sión para estudiar en la Academia de San Fernando, de 
Madrid; allí sigue las enseñanzas de Mengs y Bayou. Su 
carrera en las artes es brillante, y obtiene nuevamente u- 
na pensión para ir a estudiar a Roma, donde permanece 
tres años, regresando a Valencia, a la Academia de San 
Carlos; fue asignado Teniente de Director. Por sus méri- 
tos lo envían a la Nueva España. Se le encargan a él to- 
das las cosas que necesita la Academia y sobre todo cua- 
dros. Fue nombrado Director de Pintura en 1793. Se ca- 
só en México, se cree que su matrimonio se haya efec- 
tuado en 1802. Este excepcional maestro y director de 
Pintura, dejó en España algunas de sus obras: un San Se- 
bastián y una figura copiada de la escuela de Atenas, de 
Rafael. Estas pinturas están en el Museo Provincial de 
Valencia. Laboró varias laminas para la edición académi- 
ca del Quijote. Fue también gran retratista; los retratos 
que se exhiben en La Pinacoteca Virreinal son excelen- 
tes y corresponden a Manuel Tolsá y a Jerónimo Anto- 
nio Gil. Pintó La Plaza Mayor de México, considerada 
como homenaje a toda la Academia; figuran en ella las 
firmas de Manuel Tolsá, que como escultor realizó la 
estatua de Carlos IV y el pedestal. A Velázquez como 
director de Arquitectura le correspondieron los adornos 
de La Plaza, y a Jimeno y Planes como director de Pin- 
tura, los dibujos de la lámina; J. Joaquín Fabregat, la 
grabó en 1797. 
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Alegoría de la Virgen del Carmen 
Rafael Jimeno y Planes 

Oleo sobre lámina 

0.84 x 0.56 


Retrato de Antonio Gerónimo Gil 
Rafael Jimeno y Planes 

Oleo sobre tela 

1.19x 0.83 


Alacena de Antonio Pérez de Aguilar 
Oleo sobre tela 
1.25 x 0.98 


14 El Bodegón 

| Anónimo 
| Oleo sobre tela 
| 1.20 x 0.85 


El Paisaje y 


las Naturalezas Muertas. 
“La Alacena” de Antonio Pérez de Aguilar. Siglo XVIII 


A mediados del siglo XVIII, comenzaron a llegar de 
Espafia y otros paises de Europa, pinturas de paisajes, 
bodegones y naturalezas muertas. Para mediados del 
XIX ya habían desaparecido del mercado casi todos los 
cuadros; se supone que fueron vendidos en el extranje- 
ro, pero para entonces los mexicanos ya sabían la técni- 
ca de este arte pictórico. 

Entre varias pinturas de la época, don Manuel Tou- 
“ssaint descubrió en las bodegas de la Academia: La Ala- 
cena, debida al pincel de Antonio Pérez de Aguilar. Se 
dice que tiene influencia de la pintura holandesa, lo 
cierto es que la perfección de su tratamiento, así como 
la fascinación de los objetos que encierra y la nitidez y 
transparencia de los mismos, la convierten en una obra 
de arte. Sin duda es el cuadro que nos transporta más al 
costumbrismo del Méxicano antiguo y también al del 
México actual. y 


JOSE MARIA VAZQUEZ. SIGLO XVIII. 

Para fines del siglo XVIII, los pintores habian perdido 
la orientación y se mostraban poco interesantes con una 
técnica que iba en constante zig zag, sin ningún talento. 
Los que tenian enseñanzas académicas reflejaban la in- 
fluencia de anteriores maestros, catalogados como me- 
diocres. De tal suerte, la pintura naufragaba en un mun- 
do hostil, la sociedad no brindaba aliento a sus artistas 
y más se dedicaba a hablar de política y de la defensa de 
la patria que de pintura. Pero el investigador Francisco 
de la Maza, nos presenta al último pintor de la Colonia, 
José María Vázquez, cuya obra florece entre los años de 
1785 a 1819. Perteneció a La Real Academia de San 
Carlos y fue artista distinguido, pues ocupó el cargo de 
Teniente de Director de pintura. Fue discípulo inteli- 
gente de Jimeno y Planes y a la muerte de éste, lo nom- 
braron Director General de la Academia, puesto que 
posteriormente entregó a Patiño Ixtolinque en 1826. 

José María Vázquez tuvo obra prolífica; mencionare- 
mos algunos de sus cuadros más importantes: en La Pi- 
nacoteca Virreinal de San Diego, La Crucifixión; El re- 
trato de doña Ma. Luisa Gonzaga Foncerrada y Laba- 
rrieta (muy halabado por la crítica); un Santo Domingo 
y un San Pedro Mártir, para la capilla de las recogidas; 
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La Crucificción 
José Ma. Vázquez 
Oleo sobre tela 
1,04 x 1,04 


Dña Ma. Luisa Gonzaga Foncerrada Labarrieta 
José Ma. Vázquez 

Oleo sobre tela 

1,02 x 0.77 


San Juan Nepomuceno en la colección del doctor Anto- 
nio de la Maza; el retrato del marqués de Branciforte, 
fechado en 1795 y destinado al ayuntamiento de la ciu- 
dad de México, La Santa Cena, fechada en 1811 y que - 
se encuentra en la Capilla de La Soledad de la Catedral 
de México; otro retrato en el Museo de Historia de Cha- 
pultepec, de don Pedro Garibay. 

Museos, iglesias y colecciones particulares adornan 
los muros con sus cuadros; todavía por 1822 firmó un 
retrato de don Agustín de Iturbide (en colección parti- 
cular). Le tocó vivir cuando la sociedad tenía costumbre 
de que los personajes importantes fueran pintados por 
connotados artistas; en este género se distinguió, presen- 
tando sus cuadros características académicas. 

Con José María Vázquez, la época de la pintura virrei- 
nal llega a su fin, y nos muestra en orden cronológico, 
una' serie de grandes maestros y artistas que dieron a 
México un panorama pictórico muy bello, en el que pue- 
den apreciarse varias influencias que van desde la italia- 
nizante hasta la española. La unión de todas estas escue- 
las e influencias formaron la pintura barroca, que es en 
esencia producto del mestizaje; la colección que se con- 
serva es una de las más importantes de Ibero-América. 


“La Crucifixión”” 
José María Vázquez 
Oleo sobre tela 
1,04 x 1.04 


Retrato de Dn Manuel Carcanio 
José Joaquín de la Vega 

Oleo sobre tela 

1.05 x 0.85 


La Interceción de los santos 
Nicolás Enrriquez 

Oleo sobre lámina 

0.57x 0.67 


Sor Ma, Clara Josefa Monja Capuchina 


José de Castillo 
Oleo sobre tela 
2.00 x 1.12 


Sn Luis Gonzaga 
Anénimo 

Oleo sobre tela 
0.95 x 0.76 


Sor Maria 

Retrato de una monja 
Anénimo 

Oleo sobre tela 

1.74 x 1,00 


Paisaje No, 2 
Anónimo 

Oleo sobre tela 
1.57x 0.99 


Paisaje No. 3 
Anónimo 

Oleo sobre tela 
167 X 1,07 


El árbol genealógico de Sn Basilio 
Anónimo 

Oleo sobre tela 

1.97x 1.26 
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THE SAN DIEGO PICTURE GALLERY OF THE VICEREGAL PERIOD 


By Carmen Andrade. 


Mexico possesses a rich architectural heritage in its 
many ancient convents, churches, palaces, fountains 
and plazas which date from the viceregal, or colonial, 
period. The more one studies and knows them the great- 
er is their appeal and the pleasure they inspire. Romero 
de Terreros has said of Mexican churches that ‘‘they are 
so strange and handsome that they can only be com- 
pared with those of Hindustan”. 

Let us now turn our attention to the building present- 
ly housing the San Diego Picture Gallery of the Vicere- 
gal Period. It has an interesting history and has suffered 
from the ravages of time and governmental misuse in the 
past which once threatened to reduce it to a mass of 
ruins. 

In the sixteenth century a group of Reformed Fran- 
ciscan monks, the ‘‘Dieguinos’’, an order of barefoot 
friars also known as the “Frailes (friars) del Perdón”, 
arrived in Mexico under the leadership of Fray Miguel 
de Talavera. They began to build their convent on June 
27, 1591 and finished it on September 12, 1621. 
Though vowed to poverty, the good friars were aided by 
a wealthy couple, Don Mateo Mauleón and his wife Do- 
fia Juana de Arellado, who became the founders and 
patrons of the convent to which they reserved title and 
which was dedicated to San Diego de Alcala. 

The friars were required to hold a yearly ceremony in 
which they returned the keys of the convent to Sr. Mau- 
león who in turn handed them back, thus symbolizing 
another year’s leasehold of the property by the order. 

In the eighteenth century the monks built a hand- 
some chapel in the prevailing baroque style dedicated to 
Our Lady of Sorrows which despite some alterations 
still revals some traces of its ancient splendor. During 
the nineteenth century the convent and the chapel 
underwent drastic alterations which included the de- 
struction of its Churrigueresque altars whose dimen- 
sions were changed and which were eventually rebuilt in 
the neoclassical style. 

The Reform laws put on end to convents and the 
contemplative life. The property was broken up and its 
architectural treasures fell into uncaring hands. Early in 
the present century the church was reopened for reli- 
gious services but was again closed in 1926. 

During the administration of President Adolfo Lopez 
Matéos, who attached great importance to preserving 
the roots of Mexican culture, the building was adapted 
for use as a picture gallery for paintings of the viceregal 
period and so became one of the most important mu- 
seums recording the blending process of Indian and 
Spaniard to produce the Mexicans of today. This project 
was warmly supported by Sra. Amalia Castillo Ledon 
who was then Undersecretary for Culture in the Minis- 
try of Education. The architect Edmundo Zamudio was 
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commissioned to supervise the work and took special 
pains to adhere to the original design. He filled in the 
atrium which had sunk down about two meters and had 
become a threat to the building’s stability. The restora- 
tion was finished in the harmonious neoclassical style 
established in Mexico by royal decree at the close of the 
eighteenth century by the famous Valencian sculptor 
and architect Manuel Tolsa. As it now stands the build- 
ing is a pleasing example of elegant austerity. Especially - 
noteworthy is the cloister with its traditional arcades 
where one can still breathe the mystic atmosphere of 
the old convent. The neoclassical towers and splendid 
facade of the convent make the atrium a place fit for 
dreaming of the past. 

Various groups of artists and other experts in the 
history of art contributed their talents to the establish- 
ment of the museum: Lic. Gonzalo Obregon served as 
historical consultant; the art critics Francisco de la Maza 
and Justino Fernandez generously gave their time and 
energy to authenticate the authorship of many unsigned 
paintings, many of them in deplorable condition. Other 
members of the team were Hilda Colar, who directed” 
the group from the workshop of Professor Guillermo 
Sanchez Lemus, and Raimundo Rodriguez, Héctor Tri- 
llo, and Miguel Galarza who restored and gave protective 
treatment to many of the paintings, a task in which they 
were aided by Srita. Dolores Fernandez. The museum’s 
files contain many photographs which provide evidence 
of the painstaking work of restoring these paintings. Sr. 
R. Talvera was in charge of the arrangement and display 
of the exhibits. . 

At present the San Diego Picture Gallery consists of 
seven exhibition halls: the lower choir, the principal 
rave, two chapels, the cloister patio, the choir loft, and - 
the cloister corridors themselves. 

As a consequence of the excavations for the Mexico 
City subway the building had to be given a second 
restoration which began on May 2, 1972 and was com- 
pleted in August 1973. The work was financed by the 
federal government through a grant by the Ministry of 
Public Works and cost one million pesos. 

The architects Luis Ortiz Macedo and Flavio Salaman- 
ca were in charge of the architectural and museographic 
modifications. Antique picture frames were obtained 
from the National Institute of Fine Arts and restored to 
harmonize with the style and period of each picture. A 


‘group of professional gilders from Cholula was brought 


in and worked for several months on the task. 

This museum possesses great cultural charm and is 
greatly admired for the excellence of its collections 
which have been increased by purchases and donations. 


Mexico, D. F., March 31, 2976: 
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THE ORIGINS AND EVOLUTION OF PAINTING IN NEW SPAIN. 


Baroque painting in New Spain rests its reputation on 
three great masters, Simon Pereyns, Baltasar de Echave 
Orio, and Sebastian Lopez de Arteaga, three pillars 
which support three centuries of pictorial art. To pro- 
perly appreciate them we must go back to the Italian 
Renaissance, that revival whose creative impulse and 
vigor conquered all Europe and whose magnificence 
astounds us even today. New World artists were en- 
slaved by it and its influences can be observed in New 
Spain from the fifteenth to close to the end of the 
nineteenth centuries. The Italian painters almost made a 
religion of Man, exalting his dignity and power and 
declaring him to be the pivotal element of all that exists. 
Michelangelo stated that the universe revolved about 
Man. These Renaissance artist found their inspiration 
in classical antiquities and also in the humanistic school 
of philosophy and from these sources became the 
bearers of a fresh message of beauty and creative free- 
dom. 

Thus it is only logical that the three masters men- 
tioned above, though natives of different countries, 
should have been captivated by it and that the Renais- 
sance world and Renaissance influences are woven intc 
their work. 


SIMON PEREYNS (Sixteenth Century) 

Pereyns, a native of Antwerp, was the first painter of 
stature to come to New Spain, arriving in 1565 at the 
invitation of the viceroy, Gaston de Peralta. His fame 
quickiy spread and he became the object of much pro- 
fessional envy. Before coming to America he had at- 
tended the court in Madrid, and the king, enchanted by 
the Flemish style, permitted him to paint portraits of 
the royal family and members of the court. He was 
admired not only for his style but also for the love and 
faith which shone forth in all his works. But the fame 
that preceded him to New Spain and the honor showed 


him by the viceroy caused him to be haled before the . 


Inquisition on charges of heresy. The principal villain 
seems to have been one Francisco de Morales who had 
worked with Pereyns in doing a retable for the church 
at Malinalco which unfortunately has been lost. The 
Inquisition was a convenient instrument for paying off 
personal scores since the slightest suspicion was suf- 
ficient excuse for imposing excessively cruel sentences. 
And envious rivals wove a web of slander which put 
Pereyns at the disposition of the Tribunal of the Faith. 
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By Carmen Andrade. 


Among other things, Francisco de Morales charged 
that Pereyns had confided to him that his father had 
counseled him to restrict himself to portraits and that 
he had followed his advice. There were two more 
charges which the Tribunal considered most grave. On 
September 10, 1568 Pereyns was formally arraigned 
before Fray Bartolomé de Ledesma accused of having 
replied to De Morales's remark that it was a great sin for 
men and women to couple together “that it was not so 
great a sin when the man and the woman were single as 
when they were already previously married to others.” 
Pereyns was put to the torture and his friends have 
recorded that he endured it manfully. He spoke no 
word in his defense for the good reason that he spoke 
no Spanish and in fact could barely understand it. 

The Tribunal of the Faith sentenced Pereyns to paint 
at his own expense a “Virgin of La Merced” and to 
restrict his movements to inside the city limits (“the 
city for a jail’’). It is said that when the authorities saw 
the finished picture they were so moved by its beauty 
that they appealed to the judges to revoke their sen- 
tence and that the judges were likewise so impressed by 
the pious expression on the face of the Virgin that they 
pardoned the obviously innocent artist. In memory of 
this circumstance the painting is still known of “The 
Virgin of the Pardon”. For centuries it was displayed 
at a special altar in the Mexico City cathedral. Unfor- 
tunately this master work of the most famous sixteenth 
century painter in Mexico was consumed in the Fire of 
1967. 

Toussaint has written that Pereyns painted swiftly 
with vigorous brush strokes and in fact his works give an 
impression of being unfinished. With Francisco de Mo- 
rales he painted many retables in provincial cities and 
towns which are considered very beautiful. The most 
important ones are or were at Malinalco, Tepeaca, Ocui- 
la, and Huejotzingo. 

The San Diego Picture Gallery possesses two panels 
painted by Pereyns: a Santa Cecilia and a Holy Family. 
Both are magnificent with strong Renaissance features 
such as beauty of line, especially in the treatment of 
hands and faces. During the Renaissance, figures, even in 
the case of saints, tend to be voluptuous and facial 
expressions are serene. The colors are always bright and 
those of the Venitian painters are almost clashing. “The 
Holy Family” is entirely in the Renaissance style and 
the subjects are surrounded by a poetic halo. 
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THE SEVENTEENTH CENTURY AND THE DYNASTY OF THE ECHAVES 


During the seventeenth century Mexican baroque 
painting reached its most splendid heights. At that time 
in New Spain there were two schools within the main- 
stream of the Renaissance, the followers of Simon Pe- 
reyns and those who were more strongly influenced by 
Baltasar. de Echave Orio the Elder, known as “El Vie- 
jo”: ‘This great artist was born in Villa de Zumaya in the 
province of Guipúzcoa in’ the Basque country. Histori- 
ans place his birth in the year 1547 although more 
exact and definite information can not be provided. It 
does seem:clear that he arrived in Mexico around 1582 
while still: quite: young but- with.a stupendous store of 
skill in his-art. In this same year ‘he married a certain 
Isabel de Zumaya Ibia, also a Basque; who was called 
“La Zumaya”. It was said that Echave learned how to 
paint from her. A» “San Sebastian” which was on the 
Altar .del Perdón. of the Mexico City cathedral and 
which was lost in-the fire has been: attributed to her. 
But Don..Manuel Toussaint, one of the most dilligent 
investigators in tracing.the life and works of this painter, 
believed: that Echave learned his art from Francisco 
Zumaya Ibia, the father of his wife Isabel. But there is 
no certainty on this point. because among all the paint- 
ings. of.the viceregal period there is not-a single: one 
signed by Francisco Zumaya Ibia although he is known 
to have been engaged. in..work in the cathedral around 
1584. ¡Francisco worked as. assistant to Andrés de la 
Concha in decorating the central nave and also did four 
“encerados” for the Capilla del Sacramento and gilded 
the pulpits. At that time there were many artists at 
work. in. many places with a spirit and enthusiasm 


worthy of the vigorous. seventeenth century and no - 


doubt: it was this artistic environment which shaped 
Echave’s career and inspired his intense dedication to 
art. At different times in that same «century we find Si- 
món Pereyns at work.on a retable, Cristóbal de Alme- 
ria gilding the grilles of the Altar del Perdón and of the 
Chapel of El Santo Crucificado, and Nicolás de Tejeda 
executing two “‘encerados” of St. Peter and of St. Paul 
for the main entrance of the cathedral. Diego Becerra 
painted the grille of the Chapel of El Sacramento and 
Martin. García decorated the Sacristy in the Roman 
style. This energy and religious.fervor on the part of 
painters, sculptors, and gilders reminds us of the Floren- 
tine Renaissance artists who toiled so happily in their 
group ‘workshops to .give shape- and substance to the 
ideas bubbling in their imagination. - 

New Spain provided Echave Orio with a splendid op- 
portunity to display his extraordinary talents and skill. 
He founded a Mexican school for painters which had 
many earnest pupils and he became the most celebrated 


and typical painter of the seventeenth century. He was: - 


fovored by the circumstance that the Church needed to 
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build a great many churches and convents and paintings 
were essential as visual guides and an inspiration to the 
faithful, so there was plenty of work for artistic talents. 
On the other hand it was necessary to wean the Indians 
away from idolatry and their ancient beliefs and fanta- 
sies while well to do families looked on the possession 
and ostentatious display of ten or more religious paint- 
ings as insurance against possible charaes of heresy and ' 
arrest by the Inquisition. All this provided plenty of 
opportunities for artists. All levels of society learned to 
appreciate artistic merit, and though painters were 
badly paid they were honored both by the Church and 
by society in general. All these factors contributed to 
the dignification and splendor of baroque painting in 
New Spain. 

Echave’s skill was so outstanding and his treatment so 
vigorous that his predecessors were neglected. Historians 
claim that his work has nothing to do with Mexico and 
prefer to look to the school of Pereyns or of Martín de 
Vos. The latter was a painter who spent several years 
studying Renaissance models in Italy and who followed 
that same general style of blonde angels with flowing 
locks, stocky builds, muscular legs and calves, thick 
toes, and many other details characteristic of the Flem- 
ish School. It is not surprising to find these same fea- 
tures in Echave's work for as we have said, all European 
artists had been captivated by the dazzling Italian 
School. But we must point out that Echave appropri- 
ated these features and with his genius subtly modified 
them according to his own temperament. Later he 
would change, becoming more restrained, and his colors 
after 1600 would be more like those of Spanish pain- 
ters. During this seventeenth century there was little 
variation in themes, which seemed to be passed on from 
one painter to another. 

Echave Orio was a man of modesty and integrity. His 
marriage with Isabel de Zumaya Ibia produced a son 
who also became a painter and who was called ““El de 
los Azules’’ (The One of the Blues) to distinguish him 
from his father. The name was derived from the fact 
that he was fond of giving his paintings a bluish back- 
ground. 

Among Echave Orio’s works are several representa- 
tions of martyrs which are classified as part of: the 
Spanish School on account of their sobriety and color- 
ing. The artist had abandoned the Italian orgies of bright 
colors which had bemused painters beginning with Si- 
mon Pereyns and showed a preference for gray and 
brown tones. His martyrs do not have the agonized 
expressions which would be favored by painters in the 


-eighteenth century and, as Toussaint remarks, these 


works almost seem like uncomplicated children’s fan- 
cies. 


Santa Cecilia 
Simón Pereyns 
Siglo XVI 


"La Virgen con el niño y Sn Agustin 
Anónimo 
Siglo XVI 


La Sagrada Familia y Sn, Juan 
Simón Pereyns 
Siglo XVI 


El martirio de Sn Aproniano 
Baltazar de Echave Orio 
Siglo XVII 


La Visitación 
Baltazar de Echave Orio 
Siglo XVII 


El Martirio de Sn Ponciano 
Baltazar de Echave Orio 
Siglo XVII 


Echave’s impact was so strong that he has been a 
favorite subject for investigators. Those who have stud- 
ied his life and work have compiled a very long list of 
paintings attributed to him between 1601 and 1649 but 
it is not possible that all could be his since he was born 
in 1547. Many of these paintings are by his son, ‘‘The 
One of the Blues’’, and have been mistakenly attributed 
to the father. His earliest work is a gigantic “San Cristó- 
bal'”” dated 1601 which used to hang in the Church of 
San Francisco. Retables consist of various paintings 
and it is possible that some remarkable paintings of 
his which have survived may have belonged to some 
retable, such as “The Visitation”, “La Porciuncula”, 
and “The Annunciation”. From other retables have 
come a “San Aproniano'”” dated 1612 and “The Adora- 
tion of the Magi” and a “Prayer in Gethsemene”. In ad- 
dition to the above which are possessed by the San Die- 
go Gallery there are portraits in the Mexico City cathe- 
dral of the first four archbishops on Mexico City: Fray 
Juan de Zumárraga, Fray Alonso de Montúfar, Fray 
García de Santamaria, and Fray García Guerra. 

Echave was very prolific. The list of his works is 
overwhelming and we can only mention some of the 
most remarkable ones, a “Christ Tied to the Column” 
which is in the old Convent of El Carmen, a “San Ber- 
- nardo”, and “The Boys Justo and Pastor” in the former 

convent of Churubusco. In Puebla there is a painting of 
“The Most Holy Virgin” in the Colegio del Estado. The 
Mariano Bello Collection possesses a “Head of Christ on 
the Cross” and near Cuautitlán in a church called “The 
Church on the Hill” there are a St. Peter and a St. Paul 
_attributed to Echave. 

As we examine his life and work we become con- 
vinced that Echave was unquestionably the most out- 
standing painter of the seventeenth century and one 
who inspired many followers. His personality as a man 
and as an artist is admirable and it would be difficult to 
find another like him. The more one studies him the 
greater does his work appear. He is considered to be the 
dean of the artists of the Spanish School who settled in 
New Spain. His son followed in his steps. 


BALTASAR DE ECHAVE IBIA 

“The One of the Blues’’ was born around 1583 and 
always lived in the shadow of his father’s fame. Hence 
his work has never been properly appreciated. It is nec- 
essary to study his works patiently in order to perceive 
the delicacy of his style. With the exception of Echave 


Orio and Simon Pereyns all the painters of this period - 


produced some defective works but we must keep in 
mind that throughout New Spain, especially during the 
seventeenth century, there was a brisk demand for 
paintings which sometimes encouraged artists to turn 
out careless work. Thus historians find Echave Ibia 
inconsistent; however, his works in the San Diego Ga- 
llery are exquisitely executed, particularly the ones of 
Matthew, Mark, Luke, and John, the Four Evangelists. 
His work is characterized by the blue backgrounds he 
favored to distinguish his work from his father’s and by 
delicate lines and finely drawn and attractive figures 
which are seldom found in the artists who followed him. 
Echave Ibia was in the habit of painting the same face 


for all his representations of the Virgin. Perhaps he was 
obsessed with the personality of his mother and the face 
that he painted so lovingly was that of the celebrated 
“La Zumaya”. In the “Virgin of the Mermaid”, and the 
“Portrait of a Lady” the same face appears and both 
are dated 1625. The ‘‘Martyrdom of St. Catherine”, 
which used to hang in the former Convent of Santo Do- 
mingo, was completed in 1640. Another example of his 
fine work is the “Life of St. Francis” in the Convent of 
San Francisco in Mexico City. 

The subjects in Echave Ibia’s paintings are drawn 
against a landscape which seems to frame them and with 
mountains in the farther background. E 

Students of the life and work of this subtle and 
charming artist have been unable to provide much 
biographical data about him. We only know that he mar- 
ried in 1623 and had a son who also was a painter and 
who was called “El Mozo” (The Lad). 


BALTASAR DE ECHAVE RIOJA (Seventeenth 
Century) 

This third Echave was born in Mexico City and was 
baptized on October 30, 1623. He worked for the fear- 
some Inquisition. He also worked for a time in the 
workshop of the famous painter Sebastián López de 
Arteaga from whom perhaps he learned the technique 
of chiaroscuro. But this is hard to believe because his 
work shows no influence of López de Arteaga or any 
other contemporary, for that matter. In his style he is a 
representative of the baroque and manieristic schools. 

There is a curious anecdote about him. The Inquisi- 
tors commissioned ““El Mozo” to do a painting for them 
and for a model gave him a woodcut with instructions 
to copy it in every detail. The subject was “The Martyr- 
dom of San Pedro Arbues” and the fee stipulated was 
100 pesos. When the canvas was finished he delivered it 
to the Inquisitors along with the bill which was refused. 
The friars sent a writ to the prosecutor to judge the mat- 
ter. The prosecutor's ruling was that while good, the 
painting was not worth 100 pesos and that 80 pesos 
would be a fair price. El Mozo refused to take the 
money and did a new copy of the painting this time 
without a model. On September 20, 1667 he appeared 
before the Tribunal of the Inquisition and asked for the 
other 20 pesos. The prosecutor again ruled that while 
good the painting was not worth the extra 20 pesos but 
only 18. This incident speaks graphically of the heavy- 
handed way in which the Inquisition managed its af“ 
fairs. 

El Mozo died at the age of fifty, probably in poverty 
since he left no will. 

His most important works are “The Martyrdom of 
San Pedro Arbues”, and ‘‘The Burial of Christ”, the lat- 
ter a typical example of baroque manierism. The treat- 
ment is spectacular; however, it is an important work 
due to the artist's treatment of light and shade and the 
arrangement of the various persons. Echave Rioja's 
pictures were much sought after in his lifetime and he 
was called ‘“‘The Mexican Apeles”. “The Martyrdom of 
San Pedro Arbues’’ conveys a dramatic and artistically 
pleasing effect. The saint’s tunic is draped in gentle folds 
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so that we feel we can almost touch them. His face 
reflects suffering and we find here an early example of 
what was to become a feature in portraying the 
Church’s martyrs: pain, agony, and mysticism. The 
“gloria”, or glimpse of opening heaven at the top is in 
contrast with the persons at the bottom since the 
cherubs relieve the tragic theme with an almost festive 
note as they seem to be descending to give the saint his 
martyr’s crown. The foreshortened figure of an archan- 


gel in crimson robes and with curly hair provides a 
typical baroque touch. 

Echave Rioja was the painter of some other works 
currently in the Mexico City cathedral which represent 
episodes in the life of Santa Ana. In the sacristy of the 
Puebla cathedral are two more, ‘‘The Triumph of Relig- 
ion”, and “The Triumph of the Church”. 

El Mozo was a vigorous painter and his ‘‘The Burial of 
Christ” reveals the influence of Caravaggio. 


SEBASTIAN LOPEZ DE ARTEAGA (The Enigmatic One). Seventeenth Century 


This artist arrived in New Spain around 1642. He was 
an extraordinary painter whose genius and skill make it 
difficult for investigators to agree on facets of his per- 
sonality. His works reveal various techniques and trends 
and it seems impossible that the same intelligence could 
have produced them. Hence he is known as ““The Enig- 
matic One”. 

His life, as in the case of almost all painters of his 
day, was a constant struggle for survival. He originally 
requested to be sent out to New Spain to work for the 
Inquisition. We can well imagine the fearful snakepit of 
fanaticism that prevailed in those days. It is said that he 
offered his services as a painter of holy images, which is 
Possible, and it is also possible that the Inquisitors may 
have occupied much of his time on other tasks, for 
while his pictures are magnificent they are not many. 

His biography, written by Manuel Toussaint, records 
that he was born in Seville where he was baptized on 
March 15, 1610 in the Church of El Salvador. His 
childhood was unhappy and wretched for his father died 
when he was quite young and his mother entrusted him 
to the care of a family friend who took him to live in 


Ecija. It is not clear when he returned to Seville but it © 


was probably in 1620 in view of a claim of legitimacy 
made then by his mother on his behalf. He married a 
niece, Juana de Arteaga, and around 1633 signed over a 
deed in Seville for the amount of twenty-five thousand 
maravedis which he had obtained as the dowry of his 
wife Juana Salinas. In those times names were frequent- 
ly changed and it is probable that Juana de Salinas was 
in fact Juana de Arteaga, his first wife, This readiness to 
change names is confirmed by the fact that the artist at 
times signed his name as López de Arteaga and at others 
as Ortiz de Arteaga. 

Young Sebastián spent several years in Seville study- 
ing in the workshop of Zubarrán. His character and will 
were tempered there and he learned the value of disci- 
pline, restraint, and the use of chiaroscuro in compos- 
ing his works. In these characteristics he was followed 
by many Spanish and foreign artists. What astonishes us 
in him is the diversity of colors and techniques which he 
employs. In ‘‘The Wedding of the Virgin” he follows the 
Italian Renaissance school in the color and smoothness 


84 


of his composition. In ““The Doubt of St. Thomas” he 
closely follows the style of his master Zubarran's chia- 
roscuros. Noteworthy in this work in the manly figure 
of Christ which is a novelty since almost all artists have 
portrayed Him as frail and ethereal. But in this work He 
is shown as handsome, strong, and almost athletic. The 
artist has also created a mood that is poetic and myste- 
rious. The brilliance of the colors and the smooth flow- 
ing folds of the robes are remarkable. All these elements 
make “The Doubt of St. Thomas” a masterpiece. The 
artist himself considered it so good that he included his 
own portrait among the surrounding apostles who in 
their astonished faces seem not unwilling but unable to 
comprehend that it is really Christ who has come back 
to them. 

This unique versatility, his strange ability to handle 
all the angles of his designs and his skill in execution 
make Sebastián López de” Artega deserving of rank as a 
genius while justifying his nickname of “The Enigmatic 
One”. 

Another handsome work of his is “The Crucifixion” 
which shows Christ perhaps at the moment of His death 
or perhaps while uttering His last words, for His body 
conveys a sense of struggle and movement. He seems to 
be obeying an impulse to raise His eyes aloft. The dark 
storm clouds are a characteristic touch. The cloth 
around Christ’s waist is whipped by the wind, which is a 
classic baroque feature. Lopez de Arteaga won fame in 
New Spain. The fact related by Toussaint that he came 
to work for the Inquisition is attested by a petition 
signed by the painter to be sent out to New Spain. One 
reason, perhaps, for his scanty output is that he died 
relatively young at the age of 46, 

Justino Fernandez has drawn up a very respectable 
list of this artist’s works. Undoubtedly the finest is 
portrait of Archbishop Manzo y Zúñiga in the Mexico 
City cathedral. He also painted the portraits of the 
Inquisitors and it is recorded that after having painted 
ten he requested some payment on account in order to 
finish the remaining nine. Eventually he finished 16, as 
is recorded in the inventories of the Inquisition. Anoth- 
er work, in the Barrón collection, is of an archangel 
with a Renaissance treatment similar to that of the 


“The Wedding of the Virgin”. Arteaga was magnificent 
in his handling of fabrics. There was also a ‘‘St. Francis 
in Ecstasy” which was no doubt bought up by some 
dealer and has disappeared. There is also a ‘‘Crucifix”’ 
signed and dated in 1643 in the Shrine of Guadalupe. 
The San Diego Gallery possesses four of López de 
Arteaga’s best works. The two we have already men- 


LUIS JUAREZ (Seventeenth Century) 


Luis Juarez was the founder of a dynasty of great 
painters and in his own right ranks after Simon Pereyns 
and Echave Orio. His was a strong personality and the 
differences between his work and that of those who 
preceded him are quite noticeable to anyone with a 
fondness for baroque painting. His saints are usually, 
with very rare exceptions, steeped in mysticism. This is 
revealed in the treatment of the hands which are long 
and slender and clasped in an attitude of prayer, and in 
the eyes and mouths in expressions of rapture. These 
features are a far cry from the school of Echave Orio 
and we must assume that Luis Juarez developed his own 
style independently. 

Historians who have investigated the career of this 
artist concede that information about him is not very 
complete. His birth is placed somewhere in the last 
third of the sixteenth century. He was born in Mexico 
and married Ana de Vergara with whom he had three 


children: Inés de Vergara, who married Francisco Enrl- 


quez Escoto, José Juarez, and Ana de Vergara. 

In 1611 he worked on some pictures for a triumphal 
arch which was erected in Mexico City to welcome Gar- 
cia Guerra, the new viceroy. This established him as a 
painter, for the critics of that day praised the paintings 
and said they were beautiful and subtle. His first named 
work was “The Apparition of the Child Jesus to St. 
Anthony.” : 

He was a magnificent draftsman and took great pains 
to produce a pleasing effect in his works through the 
play of light and shadows and to justify his reputation 
as a good painter. His treatment of fabrics is stiff, just 
like Echave Orio. 

All the Juárezes enjoyed great prestige as exponents 
of the Mexican baroque style. Luis, above all, was suc- 
cessful in producing angels and archangels of exception- 
al beauty. His archangels are invariably elegantly dres- 
sed in flowing robes and with touseled blonde hair. He 
introduced the use of adornments such as jewels on the 
sandals of the archangels to provide a novel and pleas- 
ing effect. 


tioned, ‘““The Doubt of St. Thomas”, and the “The 
Crucifixion””, were furnished by the old Church of San 
Agustín in Mexico City which was later destroyed by 
fire. : 

Historians have been unable to tell much about his 
death and it is a pity that so little is known about the 
life of such a fine artist. 


Luis Juárez enjoyed a brilliant artistic success, both 
for his technique and for the love he felt for his work, as 
is testified by the enormous number of his paintings 
which were hung in convents and churches. He painted 
some canvases for the Convent of La Merced which 
were well received by critics. The convent authorities 
were so pleased with them that they hung them in a 
prominent place and paid him more than they ever had 
paid anyone before. 

Another of his oustanding works is the “Prayer in 
Gethsemene”. The Savior is shown in a dramatic pose 
which is accented by the play of light and shade and 
the air of mysticism which this artist was so skilled at 
creating in his subjects. 

He is seen to have concerned himself with problems 
of the new race of Mexicans of mixed blood that was 
beginning to emerge. It is a surprise to note in his “The» 
Guardian Angel” the brown face of a woman in the 
lower left background. Likewise, in ‘‘The Archangel St. 
Michael” he painted the Devil with a brown skin. He 
may have been carried away into perhaps committing 
an act of defiance but whatever his motives, Luis Jua- 
rez was the very first to give artistic recognition to the 
fact that mixtures of Spanish and Indian bloods did 
exist and would become increasingly more important in 
the country’s future. 


It would be difficult to mention all of Juárez's works. 
Some of his best ones are ““San Ildefonso Receiving the 
Chasuble’’, a favorite theme with him, which is in the 
Morelia cathedral, two wooden panels, ‘‘The Presenta- 
tion in the Temple” and ‘‘The Visitation’’, in the old 
Colegio de Guadalupe near the city of Zacatecas. 

Juarez broke with traditional forms and developed a 
new style of his own which reflected his own strong 
personality. 

He died in Mexico City in 1639 and was buried in the 
Convent of San Agustin, where the family had a plot. 
He is followed by his son, José Juárez, the most famous 
member of the Juárez dynasty of painters. 


JOSE JUAREZ, Seventeenth Century 


It was the fortune of José Juarez to achieve a pre- 
eminent place in Mexican baroque painting. It is said 
that he learned the art in the workshop of the great Se- 
bastian Lopez de Arteaga, an assumption based on a 
close stydy of his life and works. He is the brightest star 
in the constellation of the Juarez family and showed an 
incredible facility for making himself at home in many 
different styles during his career. Thus, although trained 
to follow López de Arteaga, his restless talent and 
creative drive led him to experiment with other schools 
within the general framework of the baroque style 
which he mastered to perfection. He had a broad grasp 
of the fundamentals of the painter’s art and how to 
blend the various elements in a picture harmoniously. 
When we contemplate one of his pictures we feel an 
sensation of grandeur. We can better appreciate his 
strivings for perfection when we recall that he was of 
mixed Spainish and Indian descent and that both these 
vigorous strains profoundly influenced his approach to 
life and art. In him we find evidence of the European 
schools but somehow they are subtly altered and diluted 
by his Mexican heritage. This is why his works are so 
different from those of his European predecessors. He 
seems to exemplify as no one before him the unique 
traits of this new emerging race of Mexicans although 
traces of this can also be glimpsed in the work of other 
members of his family. 

We cannot pick out one of his paintings and say it is 
his masterpiece because all of his paintings are so dif- 
ferent from each other, although they all reveal his 
personality and skill as well as the restraint learned 
from Lopez de Arteaga. 

Historians tell us that José was born around 1615 and 
had two sisters, Ana and Inés de Vergara. On becoming 
a widow his mother first made a will in favor of Ana 
but later changed it to favor Jose, stating that she did so 
because Jose had supported her after the death of her 
husband. We then lose the trail of José until much later 
we learn that his daughter Antonia married Antonio Ro- 


THE BROTHERS NICOLAS AND JUAN RODRIGUEZ 


Among artists the name of Juarez was highly re- 
spected and it fell to Nicolas and Juan to continue the 
family tradition as fourth generation and last members 
of the artistic dynasty, although unfortunately their 
time was one of decadence in painting in New Spain. 
This decline can be attributed to sociological causes. At 
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driguez, a painter who was a disciple of her father. The 
children of this marriage, the Rodríguez Juárez bro- 
thers, became portrait painters and were greatgrand- 
children of Luis Juarez who founded the dynasty of 
four generations of artists. 

Lack of space prevents us from giving a complete list 
of José’s works and we shall only mention the most 
interesting ones. In the San Diego Gallery there are: © 
“The Martyrdom of St. Lawrence”, “The Epiphany”, 
“The Martyrdom of the Boys Justo and Pastor’’, and 
“The Apparition of the Virgin to St. Francis”. In this 
latter work the painter, while showing his characteristic 
restraint, has arranged his subjects as his father Luis 
Juarez would have done. although the effect is one of 
cheerfulness. The archangels are singularly handsome 
and there is almost a musical rhythm in their flowing 
robes which reminds us of the deft touch of Botticelli. 
The Virgin is extraordinarily beautiful. St. Joseph kneels 
in awe beside her while a chorus of angels descends 
from the opening heavens above (the “gloria”’). His — 
subjects do not have the usual baroque mystic expres- 
sion despite the strong influence of his father and he is 
more inclined to classicism. The colors are mostly in 
tones of lavender and blue with a rather dark back- 
ground. 

José Juarez died in Meixco City around 1660. He 
left to his native land many fine works which now 
hang in museums and convents. He was unquestionably 
the finest Mexican painter of his day. 

Other fine works from his brush are ““The Holy Fami- 
ly” in the Academy of Fine Arts in Puebla where there 
is also his “The Adoration of the Shepherds”. In Mexico 
City there is a “San Ildefonso” in the Church of Santo 
Domingo and a ‘‘Calvary” in the Church of La Profesa. 
In his work there is evidence of the influence of Rubens 
as is seen in his plump, rosy female figures. Is believed 
that in those days several paintings by Rubens were 
brought to Mexico and influenced Juárez's style in his 
later years. 


JUAREZ (Seventeenth Century) 


a 


this time there was so much competition from enthusi- 
astic but untrained native artists that the really good 
ones were obliged to lower their artistic standards to 
turn out more .but cheaper pictures. Public taste during 
the sixteenth century had been discerning and good but 
in the seventeenth even frankly bad paintings were ac- 


Assumption of the Virgin”, 
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cepted. This situation led even such good painters as 
Juan Correa, Cristobal de Villalpando, and Miguel Ca- 
brera to turn out works which were pretty or pleasing 
but hardly great art. However, the painters of the eight- 
eenth century showed that when given time and not 
pressured by the need to keep the pot boiling they 
could do excellent work. In general eighteenth century 
painting is featured by a facile, ‘‘Frenchified’’ treatment 
with careless draftsmanship and a weak and vague use of 
color. Honorable exceptions to this trend were the Ro- 
driguez Juarez brothers who despite constant hardships 
insisted on turning out high quality paintings. Nicolas, 
who was eight years older than Juan, was born in Me- 
xico City in 1667. It is believed that he was taught the 
art by his father, whose influence is strong in his work. 
It seems that Nicolas married on September 8, 1688. 
He fathered a daughter but his wife died while quite 
young and he decided to become a priest. His brother 
Juan was his assistant in his supplementary trade as ap- 
praiser. In 172] he was invited by the Church authori- 
ties along with other prominent painters, to render a 
technical opinion on the miraculous mantle of the 
Virgin of Guadalupe, but the findings of this commis- 
sion are not now known. Nicolás did many fine works 
although he was not so prolific as his brother Juan. 
Several of these that are available to public observation 
are ‘‘The Prophet Isaiah and ‘‘The Prophet Elijah’’, both 
of which are signed, in the Church of La Profesa; “Santa 
Teresa with Two Angels” in the Alcazar Collection in 
the National Museum; and his magnificent portrait of 
“The Boy Marqués de Santa Cruz” in the San Diego Gal- 


_ ery. 


By the year 1700 the work of Nicolas shows a new 
style. This is seen in his “Mary Magdalene in Her Cave” 
in the National Museum and “San Cristóbal” in the 
Colegio de Guadalupe near the city of Zacatecas. Others 
of his works are in the Mexico City cathedral and there 


ALONSO LOPEZ DE HERRERA, (Seventeenth Century) 


This artist was one of the most admired painters of 
his century. He was born in Mexico City and was bap- 
tized in the Convent of Regina on February 24, 1579. 
He has only lately become widely known and his merits 
recognized. Students and critics of baroque painting see 
the influence of Titian in his work, especially in “The 
whose arrangement of 
subjects and coloring recalls Titian's various treatments 
of the same theme. Maestro Javier Moyssen has made a 
thorough study of this painting and has stated that the 
composition of the upper and lower halves is in com- 
pletely contrasting styles and the upper half shows 
influences of the Flemish School. The Virgin is shown 
surrounded by a group of angels with angular wings 
drawn out of scale to the rest of the picture. The spirit 


are also his three portraits of the viceroys Montañez and 
the second Duke of Albuquerque and of Don Pedro Gu- 
tiérrez de Piza. 

Despite having lived during the decline of baroque 
painting Nicolás always retained his feeling for dignity 
and discipline which were the qualities which distin- 
guished the painters of the seventeenth century. He was 
an excellent painter of portraits. 


JUAN RODRIGUEZ JUAREZ (Seventeenth Ca 

This artist was also taught by his father and when. 
only nineteen signed his first work, “Our Lady, of San 
Juan”. Art critics of his day acclaimed him as one of the 
finest portrait painters. He was renowned for. his 
portrait of Philip V. His.handling of the ruff, the em- 
broidered loops between the gold stripes and the chain 
of the Order of the Golden Fleece was masterly, Like 
his brother Nicolas, he also worked as an appraiser and 
participated in one of the several examinations of the 
mantle of the Virgin of Guadalupe. 

We know that he married Doña Juana Montes he Oca 
who gave him a son, Francisco José, who was born in 
Mexico City on May 13, 1713. 

His style is vigorous and reminiscent of his. grand- 
father José Juarez, blending the discipline of the sevent- 
eenth century with the more relaxed treatment of the 
eighteenth. By that time colonial painting had become 
milder, with soft indefinite grays and brown back- 
grounds, and eventually degeneratec. The different 
styles we have remarked on were inspired by paintings 
brought over from Europe, especially those of Murillo 
whose influence on many painters was considerable. 

His most celebrated works are “‘The Life of the 
Virgin”, in the Convent of Tepotzotlan; “The Life of 
San Antonio de Padua”, ‘‘The Life of San Francisco”, 
and “The Life of San Pedro” are in the Church of San 
Francisco in Querétaro. “‘The Education of the Virgin” 
is in the Guadalajara Museum. 


of the treatment is different and gives the impression of 
a painted canvas background hanging down. over the 
rest of the work. The lower half is executed in brilliant 
colors and with an entirely different technique. 

López de Herrera was discovered by the art historian 
Romero de Terreros who devoted much time and effort 
to tracing his life and work. Although some of his 
paintings are o he was able to identify many of 
them as his. 

The San Diego Gallery possesses three paintings By 
this artist which are, in order of descending:importance, 
“The Assumption of the Virgin”, “The Resurrection of 
Christ”, and “The Divine Countenance’’. Some wooden 
panels painted by him are exibited in the Puebla and 
Mexico City cathedrals.. 
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CRISTOBAL DE VILLALPANDO (Seventeenth Century) 


During the viceregal period painters were subject to 
the control of the Church authorities in choosing their 
subjects and so were not creators but merely copyists. 
But even in this regrettable state of affairs they did 
enjoy some liberty. Among such was Cristóbal de Villal- 
pando, an artist of many talents who is well worthy of 
our interest and study. He could be either careless or 
dazzling and charming when he put his mind to it, as in 
the case of his ascetic ‘‘San Francisco”. 

With his vigorous personality Villalpando shows us a 
rich world of fantasy. He not only painted elegantly 
dressed and bejeweled personages with veils and in 
contrasting colors but he also managed to break out of 
the rigid restrictions which the authorities had imposed 
to stifle creative artistic expression. He courageously 
expressed his feelings and did not scruple to show that 
fondness for voluptuosity which characterized him 
throughout his artistic career. With rare exceptions his 
subjects have attractive and sensual figures and his 
archangels are so remarkable that they are unique for 
their beauty in the history of Mexican baroque paint- 
ing. It is a very special kind of beauty and one readily 
recognized wherever met with. With his strong personal- 
ity and enthusiasm Villalpando was called on to deco- 
rate the vaulted ceilings of the sacristy in the Mexico 
City cathedral and do similar work in the Guadalajara 
and Puebla cathedrals. Together with his inseparable 
friend Juan Correa he painted ‘‘San Miguel” and ‘‘The 
Triumph of the Faith”. His compositions are explosions 
of color, with the subjects harmoniously arranged, espe- 
cially in his larger groups which almost seem to move in 
musical rhythm. He managed to give a cheerful effect 
and the observer is not overwhelmed by exaggerated 
feelings of mysticism or religious fanaticism. Villalpando 
loved life and shunned suffering and he provided his 
scenes with an air of elegance. He had a sharp eye for 
details where he could express his originality such as 
the deorated hems of robes, the headdresses of his 
archangels, the openings in the skies with glimpses of 
heaven (‘‘glorias’’) and in the always difficult task of 
painting hands. In this way he transformed and trans- 
figured his paintings. 

We must remember that in those days there was no 
school where an artist could learn his trade. Artists 
were self taught through copying European paintings 
which usually were the work of Spanish painters. In 
this way many eighteenth century colonial painters 
became imitators of Murillo. In order to comprehend 
our painters of the viceregal period we must try to 
understand those difficult times with their stern focus 
on religion and with the prejudices and difficulties that 
beset them on every side. Only through this and the 
study of the lives of the saints and martyrs (hagiogra- 
phy) can we begin to appreciate the hardships they 
endured. 
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There is no mention of Villalpando prior to 1699. His 
first work was “The Adoration of the Magi”. Some art 
historians believe that he may have been connected 
with the workshop of José Juarez for a time on account 
of his technical excellence. He quickly became well 
known when the Canon Don Cristobal Francisco Casti- 
llo commissioned him to paint the vault over the Altar 
of the Kings in the Puebla Cathedral. His “Heaven” was 
a great success. He is briefly mentioned in colonial 
books for the year 1702. In 1825 Conde Beltrani wrote 
in a letter: 

“Villalpando ranks after Arteaga. He was both a 
painter and an architect. There are superb paint- 
ings by him in the churches of San Agustin and 
San Francisco. He designed the church of San 
Agustin which to me is the finest in Mexico. He 
also painted in Celaya, Querétaro, and other places 
and everywhere his work is admirable”. 

Dilligent research has failed to establish that Villal- 
pando ever worked as an architect. Francisco de la Maza 
has written that until more definite information' is 
forthcoming it may be assumed that he had some part 
in the reconstruction of this church of San Agustín 
which was destroyed by fire in 1676. In 1677 there 
was a meeting of architects at which each was invited to 
submit a design for rebulding it. Villapando may have 
been somehow connected with this project which was 
completed in 1692. 

The art historian Don Bernardo Couto states, though 
not very confidently, that Cristóbal de Villalpando 
painted the corridors of the Convent of San Francisco, 
while Maestro Clavé has this to say about him: 

“This painter is remarkable first, for his inconsis- 
tency, at times overwhelming the beholder with 
his merit and at others falling into mediocracy. . . 
and second, because for courage and vigor of 
concept he is perhaps unequalled in Mexico”. 

Clavé was unquestionably right and Villalpando's 
work is full of so many ups and downs that they cannot 
pass unnoticed. But in his vast production it is only to 
be expected that he should have had his careless 
moments. In general he amazes us and we cannot help 
but admire him profuondly. Such a brillant personality 
was bound to stir up controversy among the critics of 
his day. In our time we continue to study his works and 
can only conclude that the voluptuous fantasy in which 
he depicted his subjects was the fruit of a vigorous and 
cheerful personality which, if it was obliged to paint 
saints, managed to paint them admirably, as in his “San 
Francisco”. 

Francisco de la Maza wrote an interesting monograph 
on this artist in which he quoted many reviews of his 
work, some of which seem superficial. To refute such it 
is enough to look at the gigantic work which he did in 
the sacristy of the Mexico City cathedral. Those magni- 


ficent canvases and murals are eloquent witnesses to 
what Villalpando was capable of doing when he put his 
mind to it.:. 

But since the critics are unable to agree among them- 
selves they are of little use in guiding us, and it is better 
to examine Villalpando’s works and judge for ourselves. 
However, worthy of mention is the opinion of the critic 
Manuel Revilla who declared that although he did not 
particularly like the work of Villapando it was neces- 
sary to remember that no mural paintings had been 
done in Mexico since the sixteenth century until he 
came to do his enormous murals in the Mexico City, 
Puebla, and Guadalajara cathedrals and that after him 
there would be no more of this genre until the early 
twentieth century. Villalpando was always distinguished 
by his deft treatment of fabrics and for the sense of 
movement he imparted to his subjects, particularly his 
archangels which under his brush constitute a high point 
in Mexican baroque painting. He was more prolific as an 


artist than his inseparable companion and fellow artist 
Juan Correa. 


In the Convent of Tepotzotlan there is a collection of 
paintings from the brush of this fine artist which are 


OTHER SEVENTEENTH CENTURY PAINTERS 


PEDRO RAMIREZ 


Pedro Ramirez flourished in New Spain, or so it is 
generally believed, although there is a controversy on 
the matter. While Bernardo Couto claims that he lived 
in Spain, Sariñana in his book “Llanto de Occidente” 
mentions him as the designer of the symbolic funeral 
pyre which was displayed in Mexico City in connection 
with the official mourning for the death of Philip IV. 
In any case there are many important pictures to sup- 
port his claim as a prolific and talented painter. 

In the Chapel of La Soledad in the Mexico City ca- 
thedral there are several panels which once were part of 
a retable: “Ecce Homo”, “The Corpse of Christ”, “The 
Scourging”, and “The Way of the Cross.” Perhaps his 
most important work is the one in the Church of San 
Miguel in Mexico City which shows Christ seated in the 
desert and being fed by a group of angels. 

“The Adoration of the Magi” in the San Diego Gal- 
lery is remarkable for its original treatment. It is a 
typical baroque painting and is composed with groups 
of persons arranged in a circle which gives an unusual 
rhythmic effect of movement. Ramirez is a very lumi- 
nous painter and liked to break up the solid shadows 
of the Zubarran school with rays highlighting salient 
features of his compositions. The center of the painting 
reveals more of the artist’s skill and emphasizes the face 
of the Virgin according to Renaissance standards of 
beauty. He also departed from custom by portraying 
minor subjects as more peasant-like and ruder than the 
idealized types usually preferred by other artists. 


believed to be original creations and not imitations or 
copies of others. In Villalpando we find two sharply 
defined tendencies, one toward sobriety, with dark 
colors and stocky figures, as in the Convent of San 
Francisco, and the other toward a light, luminous treat- 
ment with golden backgrounds against which his sub- 
jects seem to move with inimitable grace. This is 
brought out in Francisco de la Maza’s monograph. 

His artistic efforts extended to retables and at Hua- 
quechula, one of the most ancient and venerable of the 
Franciscan convents, he painted retables signed and 
dated in 1675 and which are among his earliest works. 
It would be impossible to list his entire output. But 
there is one which is his greatest claim to fame, ‘‘The 
Grand Plaza in Mexico City’’, a panel which was discov- 
ered by Romero de Terreros and which is considered a 
real masterpiece. 

His exact birth date is unknown although it is said 
that it was before 1639. He married Maria de Mendoza, 
the daughter of Diego de Mendoza and Margarita Cor- 
cuera, in Mexico City by whom he had two children. 
After a long and prolific career Villalpando died on 
August 20, 1714 and was buried in the Church of San 
Agustin. 


HIPOLITO DE RIOJA 

Justino Fernandez wondered why Toussaint in his 
study of the painters of the viceregal period should 
have failed to mention this artist. Although not much 
is known about him his pictures in themselves speak to 
us of the reputation he must have enjoyed in his day. 

He specialized in small canvases filled with many 
subjects. A skilled draftsman, his colors are vivid al- 
though his human figures are sometimes placed in 
strained and rigid poses. 

Hipolito de Rioja has left us several important works, 
among them four “‘martyrdoms’’ in the San Diego Gal- 
lery. Another important work is ‘‘The Virgin with San 
Francisco and San Benito” which is dated 1668 and is 
presently in Tecaxic in the State of Mexico. It has been 
said that his works are scarcely inferior to those of 
Echave Riojas ‘‘E] Mozo” with a fondness for the 
murky “tenebrismo” developed by Caravaggio and Ri- 
bera in Europe. He was especially fond of handling large 
crowds of subjects with emphasis on movement and 
contrasts of light and shade. 


LUIS LAGARTO 

Few of Lagarto’s paintings are known and there is 
much confusion regarding his life and work. Art histo- 
rians have been able to tell us only a little about this 
remarkable water color painter to distinguish him from 
two other contemporaries with the same name who 
painted in other media. Although it cannot be proved, 
it can be assumed that he was a native of Puebla, since 
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most of his works are found there. Luis Lagarto flour- 
ished between 1586 and 1624. His fame chiefly rests 
on three water colors in the San Diego Gallery, “The 
Annunciation”, “The Adoration of the Shepherds”, and 
the “The Assumption of the Virgin”. In these his style 
follows the Italian Renaissance after it had begun io 
take on certaim baroque tendencies. This inspired the 
celebrated art critic Don Diego Angulo Iniquez who 
discovered a miniature by Lagarto dated 1609 which 
represents the wedding of St Catherime to declare that 
if Luis Lagarto really was a Mexican he must have found 
inspiration, for some of his works at least, in Italian 
woodcuts. 

In 1610 Lagarto pamted and signed two more minia- 
tures, “The Epiphany”, which is m Puebla, and “The 
Annunciation” in the Galerías de Pintura de Puebla in 
that same city. In the fast miniature Angulo found a 
certain resemblance with Florentine “manierism” of the 
dosing years of the sixteenth century. Quite a few of 
Lagerto’s miniatures have survived and the most impor- 
tant of these are now in the Mariano Bello Museum in 
Puebla. 


It is evident that Lagarío possessed a delicate skill 
with the brush and his work reveals a constant striving 
for perfection in even the most minor details. 


JUAN CORREA 


As in the case of most of the painters of the viceregal 
period we do not have much information about Juan 
Correa but we can assume that he made important 
contributions to Mexican baroque painting since in the 
biography of Cristóbal de Villalpando we are told that 
around 1681 Villalpando and Correa worked together 
for the Dominicans at Azcapotzalco and also col- 
laborated on the handsome murals in the sacristy of the 
Mexico City cathedral. It is said that they were lifelong 
friends and such an affection on Villalpando’s part must 
have been founded on a respect for Correa’s talents as 
an artist. - 

Correa was consistent im his work. Many of his paint- 
ings are attractive and show originality of design, as in 
the case oí “The Heavenly Musicians”. Other interesting 
works of his are “The Conversion oí St Mary Magda- 
lene” and “The Wartyrdom oí St Catherine”. Correa 
was skilled at handling fabrics and his colors were 
restrained with a fondness for browns. In him and Villal- 
pando Mexican baroque painting reached its finest 
development. 


JUAN TINOCO 

Historians have not been able otr 
Juan Tinoco although Pérez Salazar says that since most | 
of his works have been found in Puebla it is likely that — 
he was born and lived there. 

Several of hix works are still im be famed ss Ban 
“Santa Rosalia” in the Church of San Agustin, “A 
Biblical Battle Scene” in the vestibule of the Capitular 
Hall of the Puebla cathedral, ea vo 
Lady” in the sacristy of the Church of La Conco ia 
Also, in the convent church at Azcapotzalco is 
“Christ Bearing the Cross”. a 

But the best way to =pyarciats. the cele 
artist’s work is to examine his painting in the San Die 
Picture Gallery titled “A Batile of Christians 
the Moors”. It represenis a desperate combat with the. 
triumphant Christian soldiers in the foreqound They — 
are vigorously portrayed, especially the horses in which 
the artist has emphasized the lines of his design in tl 
manieristic style of some painters of that day. In € 
background the Moors are in full retreat over a fiel 
strewn with the tragic wreckage of war. Today's critics © 
find in this work an undeniable influence of Rubens in 
the colors and the plump human figures. 
ANTONIO RODRIGUEZ 

Students of Rodríguez's works or even just those 
who are qualified to recognize merit in 2 painting will 
readily recognize him as a good painter. It is said that 7 
he was a disciple of the great José Juárez, a statement — 
we sould not care ot challenge as we have in the case of 
other artists because Antonio Rodriguez reveals in his ~ 
work a splendid mastery in handling people. His back- 
grounds are somewhat sombre in contrast the vivid = 
of his fabrics and faces which speaks well for the 
taste and talent of this splendid artist. On occz 
there is stiffness in his handling of his fabrics but the © 
general tone of his works is excellent. 

He married a daughter of José Juárez on Sepa 
8, 1659. Like many other artists he also worked as an | 
appraiser. 

Many of his paintings hang in convents and museums. | 
tas the O Ce eae a 
Villanueva”, “San Agustin”, and “Santo Tomás”. 

One of his most important canvases is “Souls in 
Purgatory” in the convent church at Churubusco in 7 
Mexico City. His “Santa Teresa” is in the Conciliar 
Seminary, likewise in the capital. 

That seems to be all we know of the life of this 
remarkable painter. 


COLONIAL PAINTING IN THE EIGHTEENTH CENTURY AND MIGUEL CABRERA 


Following the galaxy of magnificent sixteenth and 
seventeenth century artists who gave so much prestige 
to painting in the kingdom of New Spain, a decline set 
in and painting became decadent. Bad painters sprang 
up everywhere who only sought to please the demands 
of a wealthy society lacking in taste. These painters 
were unskilled with little artistic merit and they were so 
many that they forced the few really good artists to 
turn out fast but careless work in order to compete 
with them. In those days of the power of the Inquisi- 
tion the presence of ten or more religious paintings in 
the home of a wealthy family could serve as a buffer 
against an accusation of heresy before that feared insti- 
tution and thus the aims of a fanatic and terrorized 
society turned more to quantity. Artistic merit was 
irrelevant. 

Painters banded together in workshops with little 
sense of artistic integrity. Masters frequently signed and 
sold inferior works by apprentices and thought nothing 
of it. Now today they must face the judgement of 
history for works they really never executed. Art histo- 
rians have pointed their fingers at the ones most guilty 
for this decadence and place at the head of the list one 
Miguel Cabrera who became very famous and whom the 
Church rewarded with prestige and power. Before judc- 
ing him let us review his obscure birth. In his “Dialogue 
on Painting in Mexico” Don Bernardo Couto wrote in 
1860 that Miguel Cabrera was a native of San Miquel el 
Grande. Other investigators entered the lists to dispute 
this and the true facts became known. In Cabrera’s will 
there is attached a birth certificate which reads, “In the 
City of Antequera (Oaxaca) on the twenty-sixth of 
February of one thousand six hundred and ninety-five 
I baptized, and annointed the brow of Miguel, a child 
of unknown parents, and his godfather and godmother 
were Gregorio Cabrera and Juana Reina. And that it 
may be so attested I fix my signature. Juan de Guz- 
man”. 

It is believed that Miguel Cabrera on his arrival in 
Mexico City began to study painting under one of the 
Rodriguez Juárez brothers. But this assumption should 
be rejected because of glaring differences in style. Both 
the brothers were distinguished by the diqnity and disci- 
pline of their works. There is a curious anecdote telling 
how Cabrera quickly rose to fame as the ranking painter 
of the eighteenth century. The story goes that while his 
teacher was absent from the studio Cabrera took advan- 
tage of his absence to paint over and change the figures 
of the persons in a painting of “The Last Supper” which 
the master was working on. In due time the master 
returned accompanied by Archbishop Rubio y Salinas 
who had commissioned the painting. Both were aston- 


_ ished at what they saw but while the master was furious 


changes, and claiming to see in Cabrera signs of great 


. 


talent he invited him to become his official household 
For this reason so little is known as io with whom he 
studied and it is believed that in the main he was self 


taught. 


Cabrera eventually became direcior of the Academia 
de Pintura and drew up a sei of regulations which 
provided that “no member of the Academy is author- 
ized to recive pupils of broken color”. Toussamt has 
pointed out that this was ridiculous because the color 


of one’s skin has nothing to do with at, especially smce 


there were many ialenied pamiers of Indian descent. 

Cabrera always considered himself a Creole, of 
Spanish blood but Mexican birth. Two of his daughters, 
Maria Luisa and Maria Ana Gertrudis were admitted as 
nuns in the Capuchine convent which was restricted to 
the children of Spaniards. 
of Corpus Christi, was open to Indians. He was a fervent 
Catholic and showed it when the Church authorities 
asked him to give a technical opmion on the famous 
relic of the Virgin of Guadalupe. He reported: “This 
cloth and its celestial picture he beyond the dictates of 
natural laws because they come from a supemnatural 
hand”. The painter contemplated the Miracle of Guada- 
lupe with the eyes of faith and refused to imvolve 
himself in technical considerations. He closed his report 
on the manile with the words, “All things yield to the 
honor and glory of God, the worship and veneration of 
our Most Holy Mother, and the contemplation of her 
marvelous and celestial painting”. 

Cabrera's opinion helped tear away the veil of mys- 
tery that surrounded the Miracle of Guadalupe and wes 
enthusiastically applauded by the imtellectuals of 
day. 

In 1751 the Council of the Collegiate Church of 
Guadalupe issued an imvitation to organize a study of 
the Guadalupe mantle whose object was to prove its 
divine origin. Cabrera headed a commission of such 
renowned painters as Jose de Ibarra, Patricio Monlete 
Ruiz, Manuel Osorio, Jose de Alcibar, and Francisco 
Antonio Vallejo. All these artists, we must point out, 
were doing exactly the same kind of work, with minor 
differences, as Cabrera. 

In Cabrera's final report on the miraculous mantle h 
limited himself to a visual analysis of the artistry of th 
design, the dress of the Virgin, the way she holds her 
hands, the rays of light that define the haminous back- 
ground around her, and her crown, in short, a senes of 
details which described the work while avoiding the 
technical aspects. In the report, which was later pub- 
lished, he dwelt at length on his own theories of paint- 
ing and said little about the Guadalupe manile. Cabrera 
had a wide knowledge of art and used to say that to be 
good a painting must satisfy three requirements: “beau- 
ty, mellowness, and contrast”. It is thought that Cabre- 
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ra learned the rules of painting from a famous two 
volume technical encyclopaedia on painting which had 
been published in 1715 and 1724 titled “‘Museo Picto- 
rico” by Antonio Palomino which had become an 
artist’s ““b.ble'” in Spain. Cabrera stressed the impor- 
tance of design and used to say “perfect drawing must 
be in accord with the adjusted circumscription, or 
outlines of the figure, and all parts must combine to 
form a whole.”. This concept of unity has been known 
since classical days as the essence of perfection in a 
work. He also said of design that women’s hands should 
be painted small as daintiness is an attribute of graceful 
women and confers on them their unrivaled charm. 
From his writings on the subject we can imagine that he 
was even more demanding where his own work was 
concerned. And in fact, his painting style is pleasing and 
pretty, though lacking in vigor. 

He also wrote that foreshortening consists in stretch- 
ing out or compressing the length of objects almost to 
the point of deforming them. 

To art experts it is not important that Cabrera fol- 
lowed the rules published by Antonio Palomino. The 
book aroused great interest in the New World and its 
fame lasted until the creation in 1785 of the Academy 
of San Carlos by Charles III. (The academy which Ca- 
brera directed was a private institution). 


CABRERA AS A PORTRAIT PAINTER 

Cabrera became famous as an excellent painter of 
portraits after 1750. The most renowned portrait pain- 
ters in those days were Ibarra and Morlete Ruiz but a 
comparison of the work of all three shows that Cabrera 
was far supeior to the others. In the collected portraits 
of the viceroys in the Chapultepec Museum of History 
there are works signed by Cabrera, Morlete Ruiz, and 
Ibarra. 

Cabrera painted a portrait of the viceroy Don Francis- 
co Giiemes y Horcasitas, Conde de Revillagigedo. Critics 
recognize that in some of the portraits of the many that 
he painted Cabrera achieved perfection although at 
times he was indolent and careless in spite of his unde- 


niable talents. His best portraiis are of Don Francisco - 


JOSE DE IBARRA 


De Ibarra was an outstanding painter of the eight- 
eenth century and a contemporary and close friend of 
Cabrera. His style followed the school of Murillo but 
unfortunately, as many art critics, among them Francis- 
co de la Maza, have pointed out, his work was careless 
and slipshod. Most of his paintings were mere copies in 
which he made some trifling changes. He is considered 
to be one of the most prolific artists of his day and 
worked not only as a painter but as an appraiser. There 
are records of several of his appraisals in connection 
with the settlement of estates. He was frequently en- 
gaged by members of society to perform such tasks. 
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Cajigal de la Vega and of Sor Juana Inés de la Cruz, the 
latter no doubt inspired by the Miranda portrait. 

Cabrera was at his perfect best in painting the faces 
of his subjects. He was not good at hands, which he 
painted without fingertips. On the other hand he wasa 
master at capturing the personalities of his subjects and 
his psycholgical treatment of them is admirable. 

His paintings generally are undramatic. Rather they 
are placid and sweet. The faces are handsome and he 
avoided agonized expressions and tortured saints. His 
works are always pleasant. He was fond of blue and red 
shades. But his whites and grays often look ‘‘dirty”’. 
Although Cabrera’s time was one of decline in Mexican 
baroque painting he was a prolific and worthy exponent 
of the fashions of the day. 

It would be impossible to list all his works nor is the 
history of many of them known. Probably many were 
donated to the San Carlos Academy by forgotten 
religious communities and convents in obedience to a 
royal decree of November 3, 1782 which ordered that 
they be concentrated in the Academy for the pleasure 
of the public. 

Much later Don Bernardo Couto laboriously built up 
a Cabrera collection and in the Academy many generous 
art lovers donted their paintings. Santiago Rebull, a 
professional painter, succeeded Couto as director of the 
Academy and continued to increase the collection 
which Couto had begun. 

Art critics especially praise “San Luis Gonzaga Re- 
storing the Health of the Novice Nicolas Celestini” 
(1765) and ““l'he Life of San Ignacio de Loyola” which 
was executed on three canvases. These works won wide 
acclaim for Cabrera and the periodicals of that day were 
enthusiastic in their praise. Cabrera literally flooded 
Mexican museums, convents, and private collections 
with his works and many of them are now found in 
other countries. 

He died at his home in Santa Teresa in Mexico Ciry 
on May 16, 1768. His body was laid out in the Church 
of Santa Inés and buried in the same place where years 
before his close friend José de Ibarra had also been 
buried. 


When Miguel de Cabrera publicly invited several 
prominent painters of the day to give their opinion 
regarding the famous mantle of Guadalupe, Jose de Iba- 
rra was one them, which shows that he was considered 
an important artist. It is known that Ibarra gave a 
lengthy written opinion which was never published 
because Cabrera wanted all the consultants to agree 
with his own views. Two months later, on September 
21, 1756, De Ibarra died suddenly and was buried in the 
Church of Santa Inés where other painters had been 
buried and where there seems to have been a lay broth- 
erhood of artists. 


His paintings hang on many convent and church 
walls. Despite their defects and careless workmanship 
they are attractive and have no doubt helped encourage 
the present revival of interest in Mexican baroque paint- 
ing. 

There are several of his works in the San Diego Gal- 
lery: “The Woman Taken in Adultery”, “The Woman of 
the Fountain”, “The Samaritan Woman”, “Mary Mag- 


FRANCISCO ANTONIO VALLEJO (Eighteenth Century) 


In 1774 the authorities of the Pontifical University 
of Mexico commissioned the renowned painter Francis- 
co Antonio Vallejo to do a painting on the theme of 
“The Immaculate Conception as a Protectress of the 
Faith.” Bernardo Couto considers Vallejo an outstand- 
ing member of the group that followed the style of Mi- 
guel Cabrera or who were associated with him in his 
prestigious workshop. 

It has been said that in the eighteenth century pain- 
ters debased the quality of their paintings by turning 
out work which however pleasing or pretty was not 
good art like the production of the preceding century. 
However, Francisco Antonio Vallejo left us works 
whose deft execution wins our admiration. He was one 
artist who refused to be swept along by the decadent 


- tide that carried all the rest before it in the eighteenth 


century, although he exhibits very characteristic fea- 
tures of the style of his day. 

Maestro Xavier Moyssen declares that Vallejo was one 
of the better artists of his day for both his prolificness 
and his artistic skill. While it is true that some of his 
works appear superficial and melodramatic it must be 
recognized that he handled colors with restraint and 
through the use of sound tones achieved vigor of expres- 
sion even though as a draftsman he gives the impres- 
sion of carelessness. 

-His most famous work and the one which won him 
his reputation is the Immaculate Conception commis- 
sioned by the University. It almost resembles a mural, 
a characteristic feature of the eighteenth century which 


had a fondness for huge oil paintings on canvas. The: 


work is 5.36 meters high and 8.64 meters wide and the 
composition is divided into two sections. It commemo- 
rates the grace conferred on Charles III by Pope Cle- 
ment XIV in granting his petition that the words ‘“‘mater 
inmaculada”’ be added to the Litany of the Virgin. 
Vallejo’s concept in this remarkable work is to exalt 


dalene Annointing the Feet of Christ in the Home of 
Simeon”, and a painting with nine panels on the fol- 
lowing themes: “The Birth of the Virgin”, “The Birth 
of Christ”, ““The Presentation of Christ in the Temple’, 
“The Resurrection”, ‘“‘The Ascension”, ‘‘Pentecost’’, 
“The Assumption of the Virgin”, “The Virgin of the 
Apocalypse” and “The Apostles”. The last of these are 
more carefully executed than the others. 


the powers of heaven, which is to say the spirit, which 
he represents at the upper part where he shows the 
Virgin surrounded by a number of persons who thanks 
to the artist's skill serve to emphasize her radiant pres- 
ence and personality. He places the figures of his saints 
at various distances in the background so that we can 
admire both St. Cecilia and St. Paul. The latter was held 
in great veneration in the Pontifical University on ac- 
count of the fact that the institution had been founded 
on the anniversary (January 24, 1553) of the celebrated 
Conversion. The Marian doctors San Bernardo and San 
Ildefonso stand at the right of the Virgin and San Ansel- 
mo and San Pedro Canisio at her left. Also at her right 
is San Luis Gonzaga as a symbol of youth and purity 
while over his head are the inevitable cherubs in Mex- 
ican baroque painting, especially in the aperture of the 
“glorias”. On the other side are San Juan Nepomuceno 
and St. Thomas Aquinas, the patron saints of students. 

The bottom of the picture refers to earthly powers 
and shows Pope Clement and Charles III holding up 
between them a parchment inscribed with the words 
“Mater Inmaculata”. The king is dressed in the habit of 
the religious order which he founded. Also in the pic- 
ture are Bishop Lorenzana and Viceroy Bucareli. 

The experts have never declared whether this painting 
was an original concept by Vallejo or a copy of some 
existing work as so frequently occurred. Critics tell us 
that the merit of this picture consists in the way Vallejo 
managed to arrange his subjects within a difficult and 
rigid framework while retaining a harmonious effect of 
movement and life. All the subjects, both in the heaven- 
ly and earthly sections, reveal individuality and some of 
them are even elegant with the exception of the groups 
of students who seem wooden and lifeless. 

While we must not raise Francisco Antonio Vallejo to 
a plane to which he is not entitled, we must recognize 
his talent and integrity as an artist. 
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JOSE DE ALCIBAR 


Together with Francisco Antonio Vallejo and other 
painters José de Alcibar was appointed to the commis- 
sion presided over by Cabrera to make a report on the 
mantle of the Virgin of Guadalupe. We have no other 
information about his career although his abundant 
works show that he was a prolific and interesting crafts- 
man. 

Around 1781 he was commissioned to do five altars 
in the Chapel of San Nicolas Tolentino in the Hospital 
for Indians in Mexico City. He painted two canvases for 
the banner of the Gallegos Cofrades de Santiagc, a lay 
brotherhood of Spanish Galicians, who had their chapel 
in the Convent of San Francisco. He also was a member 
of the celebrated group of artists who taught at the 
Academy of San Carlos where he eventually became 
deputy director, of which he has left a record written 
in his own hand. He made three copies of the Guadalu- 
pe image which were greatly admired. One of them was 
owned by Pope Benedict XIV, the second by Bishop 
Rubio y Salinas, and the third by Miguel Cabrera. The 


JUAN PATRICIO MORLETE RUIZ 


Not much is known about the life of this artist except 
that he is believed to have been born around 1715 and 
that he married María Careaga by whom he had three 
sons and five daughters. 


Mateo Herrera, an art critic of his day, made up a 


catalogue of art works which was never published in 
which he praised Morete Ruíz with these words: 

“At a time when there is such an abuse of false and 
jarring colors and careless and expressionless drafts- 
manship, Morlete Ruiz offers us the rare example of 
drawing correctly and painting his works with restraint 
with predominant grays which is not lacking in good 
taste”. 

The San Diego Gallery possesses the following works 


present whereabouts of these three canvases is un- 
known. 

Xavier Moyssen has continued to study the works of 
this splendid painter and has praised as one of the im- 
portant ones a portrait of a nun, “Sor María Ignacia de 
la Sangre de Cristo”’ which is at present in the National 
Museum of History. This painting is remarkable for the 
solemn expression of the subject and for the fine details 
of the bunch of flowers in her hand. There are two 
canvases by De Alcibar in the Mexico City cathedral, 
“The Last Supper of Our Lord” and “The Triumph of 
the Faith”. 

In Guadalajara there are two more of his works 
which were once owned by the Liceo de Varones, “San 
Agustin” and “Santo Tomás”, and in the Barrón col- 
lection which is now the property of Sr. Agustín Rivera 
a “Santa Gertrudis” and a “San Juan Nepomuceno”. 
Many other works testify to this artist's prolificness. He 
had a long and active life and his last works are dated 
very close to 1801 which was the year of his death. 


by him: “The Sacred Hearts” (The Heart of Christ), and 
“The Sacred Hearts’? (The Heart of Mary), “Christ 
Consoled by the Angels”, “San Luis Gonzaga”, and 
“The Most Holy Virgin”. : 

Morlete Ruiz was remarkable for the grace and indi- 
viduality of his subjects and the observer will note how 
he escaped from prevailing rigid patterns in dealing with 
religious themes. In his “Christ Consoled by the Angels” 
he has placed his subjects in 'a natural and original ar- 
rangement. Although Christ is portrayed in agony the 
sweet expressions of the angels and the artist's subtle 
treatment of his theme produce a strong effect. The 
work has an air of tenderness. In fact it is always a 
pleasure to contemplate this artist's works. 
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THE ROYAL ACADEMY OF SAN CARLOS AND ITS TEACHING STAFF 


The Academy of San Carlos came into being in New 
Spain because of the need to rescue artistic excellence. 
The Crown considered that culture and civilization in 
the New World should be developed along European 
lines. So Charles III issued his royal decree on Septem- 
ber 25, 1783 authorizing the project for the Academy 
and ordaining that until such time as it was able to build 
its own building it should occupy the Colegio de San 
Pedro y San Pablo or some other of the Crown proper- 
ties confiscated from the Jesuits on their expulsion. A 
prime mover in petitioning for the establishment of the 
Academy was Fernando José Mangino who was aware 
of the artistic talents of the Indians and wished to 
provide training for them both for their own good and 
that of the colony. He quickly found support among the 
colonial authorities and the artists of Cabrera’s school. 

It has been remarked that academicism in every 
period of history has had its drawbacks, producing 
works that are often monotonous and lacking in expres- 
sion. But it is also true that when an artist has real talent 
he will be strong enough to break the rules and give full 
expression to his ideas and emotions. 

The Royal Academy of San Carlos was urgently 


_needed in view of the sorry state to which artists and 


painters of the eighteenth century had brought colonial 
art. In order to appreciate this situation we must look 
at it from the artists’ own points of view, and under- 
stand the historical trends of the times and the influ- 
ences they were exposed to, for it is a truism that the 
artist is the creature and projection of his times. 

Sculptors, architects, and engravers as well as painters 
received training in their crafts at the Academy. The 
first teacher of sculpture, who preceded the European 
teachers who were sent out from Spain, was Santiago 
Sandoval. In 1786 specialized and highly competent 
teachers arrived in New Spain. Andrés Ginés de Aguirre 
taught painting; Cosme de Acuna taught sculpture; and 
Antonio Gonzalez Velazquez taught architecture. Only 
the last named remained in the country, for the other 
two were unable to adjust to the climate of the new 
land. Acuna worked only a short while before returning 
to Spain. He left a San Nicolas and the paintings in the 
vaulted ceiling of the baptistry of the Sagrarium in Mex- 
ico City which he executed in 1791. 

Cosme de Acuna was replaced by a much-heralded 
new arrival, Manuel Tolsa, a native of Valencia. His 
importance does not only rest on his performance as 


director of the school of sculpture but on the very im- 
posing and splendid architectural works he built which 
beautified Mexico City and won for it fame as “The 
City of Palaces’. Tolsa worked in the new and fashion- 
able neoclassical style to which he gave his own creative 
touch so that, as Justino Fernandez has aptly said, it 
should really be called the ““Tolsá” style. 


Also prominent among all these teachers was Jeróni- 
mo Antonio Gil who was sent out to prepare and exe- 
cute designs for coins at the mint and who also became 
director of the Academy of San Carlos. He had a bril- 
liant career in New Spain and died while holding that 
position on April 8, 1798. 


On his death he was succeeded by Jimeno y Planes as 
the Academy's second director. The new man had been 
born in Valencia, Spain, in 1759 and studied at the 
Academy of San Carlos in that city. Recognition of his 
artistic talents won him a scholarship to continue his 
studies at the Academy of San Fernando in Madrid 
where he studied under Mengs y Bayou. He had a bril- 
liant career in art and won another grant to study in 
Rome where he spent three years. On his return he was 
appointed deputy director of the Academy of San Car- 
los in his native Valencia. His selection to be sent out 
0 New Spain was a wise one. He was charged with tak- 
ing out with him everything that the young Academy 
required, particularly paintings. He was appointed direc- 
tor of painting in the Academy of San Carlos in Mexico 
City in 1793. He married in Mexico City, probably in 
1802. He is remembered as an exceptionally able teach- 
er of painting. Several of his works are in Spain, a “San 
Sebastian” and a copy of a portrait of Raphael in the 
style of the Athens School. These works are presently 
in the Provincial Museum of Valencia. He made several 
etchings for an official edition of “Don Quijote” spon- 
sored by the Academy. He was also an excellent portrait 
painter. His portraits of Manuel Tolsá and Jerónimo An- 
tonio Gil in the San Diego Gallery are excellent. He 
painted ““The Great Plaza of Mexico City” which was 
a collective enterprise to honor the entire Academy and 
is also signed by Tolsa, who as a sculptor made the 
famous equestrian statue of Charles IV and its pedestal, 
by Velázquez who as director of architecture had 
designed the ornaments for the plaza, and by Jiménez y 
Plano as director of painting. In 1797 J. Joaquín Fabre- 
gat copied this design in an engraving. 
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LANDSCAPES AND STILL LIFES “The Cupboard” by Antonio Pérez de Aguilar. (Eighteenth Century) 


Around the middle of the eighteenth century painters 
of landscapes and still lifes began to arrive in New Spain. 
A hundred years later almost all these works had disap- 
peared and it is assumed that they had been bought up 
by foreigners and shipped out of the country but by 
that time Mexican artists had learned to handle these 
genres. 

While inspecting the storerooms of the Academy of 
San Carlos Don Manuel Toussaint rediscovered among 
other eighteenth century paintings “The Cupboard” by 
Antonio Pérez de Aguilar. The work is said to exhibit 
Dutch influences. In any case its perfect treatment, the 
appeal of the objects which it exhibits and the reality 
with which they are portrayed make this painting a 
work of art. It is a transition toward Mexican paintings 
of popular customs and also to modern Mexican paint- 
ing. 

JOSE MARIA VAZQUEZ (Eighteenth Century) 

By the close cf the eighteenth century it seemed that 
painters had lost their sense of direction and were 
producing work which zigzagged from one technical fad 
to another and was lacking in interest. Artists who had 
received formal training reflected the skills of their 
teachers, who had been mediocre. Thus painting foun- 
dered in an indifferent world of a society that failed to 
encourage its artists and was more interested in politics 
and independence than in art. An exception is Jose Ma- 
ria Vazquez, the last of the colonial painters, who was 
discovered by Francisco de la Maza. Vazquez flourished 
from 1785 to 1819 and was a distinguished artist and 
member of the staff of the Academy of San Carlos 
where he was appointed deputy director under Jimeno 


y Planes and on the latter’s death succeeded him as | 


director general, holding this position until 1826 when 
he turned over the post to Patifio Ixtolinque. 


José Maria Vazquez was an intelligent and prolific 
artist. Among his more important works are “The 
Crucifixion” and “Portrait of Doña Maria Luisa Gonza- 
ga Foncerrada y Labarrieta'”” in the San Diego Gallery. 
This portrait of Doña María Luisa has received high 
critical acclaim. His ““San Juan Nepomuceno” is in the 
collection of Dr. Antonio de la Maza. Others are the 
portrait of Viceroy and Marquis de Branciforte painted 
for the Mexico City Council, and “The Holy Supper” 
dated 1811 which hangs in the Chapel of La Soledad in 
the Mexico City cathedral. There is also the ‘‘Portrait of 
Don Pedro Garibay” in the Chapultepec Museum of 
History. 

His paintings hang on the walls of museums, 
churches, and private homes. As late as 1822 he signed a 
portrait of Emperor Agustín de Iturbide which is now 
in a private collection. In his day it was the custom for 
successful persons to have their portraits painted by 
famous artists and he acquired a fine reputation in this 
genre. His work showns the influence of the Academy. 

With José María Vázquez the period of the colonial 
period comes to a close. We have briefly described in 
more or less chronological order what is known of the 
lives and works of the many talented teachers and artists 
who gave to Mexico its heritage of fine paintings in 
which we can discern the influences of various schools 
ranging from the Italian to the Spanish. The blending of 
all these trends and fashions produced the flourishing 
Mexican Baroque School which was derived from the 
mixture of Indian and Spanish bloods and creative 
talents. The collection housed by the San Diego Gallery 
of the Viceregal Period is one of the most important 
ones in all Spanish America. 


México, D. F., July 9, 1976. 
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